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Предисловие

«Я знаю только то… что искусство страшно меняется в своем проявлении и слишком часто принимает жалкую, ничтожную форму.… Но хватит ныть, крикнем: да здравствует солнце, источник этого чудесного света!»
(из письма Сезанна Эмилю Золя)

30-е тысячелетие до рождества Христова…. XXI столетие третьего тысячелетия.… Именно такой период исследуется в процессе изучения истории изобразительного искусства и архитектуре на занятиях по предмету «История искусств (ИЗО)» студентами специальностей «НХТ» и «СКД» вузов культуры и искусств, гуманитарных факультетов и кафедр технических, экономических вузов.
За этот период искусство действительно менялось неоднократно и кардинально под воздействием как относительно благополучных периодов времени, так и под влиянием страшных катаклизмов, войн, революций, ужасных эпидемий, землетрясений.… От прекрасного к посредственному, от великолепного к ужасному. И наоборот…. Последовательным этот процесс назвать очень трудно! Сколько прекрасных произведений погибло в водовороте времени и известны нам только по описаниям.… И ошибкой можно считать мнение, что поскольку человек является творцом произведения искусства, то только он способен повлиять на его развитие.… Влияние искусства на человека несомненно и настолько велико, что его сложно переоценить!
Все эти процессы взаимного влияния и пытается выяснить данное небольшое пособие, являющееся как бы отражением основы той дисциплины, которая читается во 2 семестре на 1 курсе специальностей «НХТ» и «СКД» факультета культуры и искусства ОмГУ им. Ф.М.Достоевского.

Автор вполне отдает себе отчет, что студенту практически невозможно записать все, что рассказывает преподаватель на занятиях (а специализированных учебников для краткого курса по истории ИЗО для данных специальностей нет…), и потому надеется, что «Теоретический курс» пособия и «Словарь терминов» помогут учащемуся напрямую или ассоциативно вспомнить о том, о чем велся разговор на той или иной лекции, натолкнет на размышления частного порядка, возможно даже заставит поискать дополнительную литературу, чтобы более подробно изучить какой-либо жанр, стиль, эпоху, художника; разделы «Темы рефератов» и «Требования к содержанию и оформлению реферата» не дадут «уйти» в сторону от самостоятельно исследуемой темы и т.д. Ведь искусство – всегда индивидуальный процесс. Или результат. Никакая наука, никакой искусствовед не в состоянии объяснить, почему тот или иной раздел живописи, скульптуры, архитектуры, то или иное произведение какого-либо Художника, Мастера заставляет учащенно биться сердце, а иные – не затрагивают ни души, ни сознания.
Таким образом, данное пособие по истории искусств при желании может стать хоть и кратким, но довольно успешным «путеводителем» по жанрам и эпохам, стилям и направлениям, именам и причинам появления мировых шедевров основных изобразительных видов искусств. Итак, в добрый путь?!
I.Теоретический курс
Тема 1. История искусств как учебная дисциплина
· Поиск начала – самый трудный поиск, в который пускается исследователь. Любое явление когда-то и где-то возникло – это очевидно. Но очевидно и то, что на пути к истокам лежит бесконечная цепь превращений, переходов из одного состояния в другое. Любое начало относительно, оно само – следствие долгого предшествующего развития, звено бесконечной эволюции. Происхождение жизни, человеческого рода, человеческих институтов (семья, собственность, государство) – не единовременный акт «творения» или появления. То же можно сказать и об искусстве. Когда, где и почему оно «началось» - точного и простого ответа нет. Да и не началось оно в строго определенный исторический момент – искусство постепенно вырастало из «неискусства», формировалось и видоизменялось вместе с создающим его человеком.
· Понятие «искусство» как оппозиция понятию «натура» (природа), родившееся в Древнем Риме. Оно обозначало «обработанное», «возделанное», «искусственное», в противоположность «естественному», «первозданному», «дикому» и применялось, прежде всего, для различения растений, выращиваемых людьми, от дикорастущих. Со временем слово «искусство» стало вбирать в себя все более широкий круг предметов, явлений, действий, общими свойствами которых были их надприродный («противоестественный»), характер, их человекотворное, а не божественное происхождение.
· Часто в определение искусства закладывают категории субъективной красоты: искусство – это то, что можно назвать прекрасным. Это не правда! Или правда только отчасти…. Нередко искусство определяют как что-то, что имеет характеристику экспрессии или эмоционального выражения. И эта характеристика не может быть положена в базовое определение. Выдуманная «идейность» или «концептуальность» вообще не выдерживают никакой критики и никакими необходимыми условиями с искусством не связаны.

· Нет вообще такой вещи как искусство, есть только художник! И то, что делает художник – это искусство. Процесс творчества не может быть описан или формализирован, но у него есть одна характеристика – у художника есть критерий «правильности». Вот этот самый критерий «правильности» и есть критерий искусства! (Э.Х.Гомбрич)
· Искусство (от славянского искус, кусить, праславянского kusiti – опыт, проба, попытка) – качественная оценка практической деятельности человека в любой области (сравнительное мастерство). Отсюда – искушение (испытание делом). Искусный – мастерски сделанный; искусство – принадлежность искусного, развитая навыком способность, умение. В связи с дифференциацией трудовой деятельности человека под искусством впоследствии стали понимать только художественный род деятельности, т.е. создание художественных образов определенной, конкретной личностью Художника.

· Искусство, отличаясь своей спецификой, стоит в одном ряду типологически схожих явлений (философия, наука, право, мораль, религия). Эстетическая функция искусства, или О чем думает собака, глядящая на звезды?
· Искусство – художественный процесс, его формы исторически изменчивы, каждая художественная эпоха создает свои художественные движения, свои направления и течения: первобытность, Античность, Средние века, Возрождение, Новое Время, Новейшее Время.

· Проблемы классификации видов искусств, или Что растет на Древе искусств. Критерии, позволяющие систематизировать знания об эстетическом  богатстве и разнообразии художественной деятельности, осуществляемой в разных формах (литература, театр, кино, живопись, графика, скульптура, музыка, хореография, цирк, архитектура, декоративно-прикладное искусство, ораторское искусство, фотография). Массовое и элитарное искусство. Пространственные или пластические (живопись, графика, скульптура, ДПИ, архитектура, фотография), временные или динамические (литература, музыка, ораторское искусство), пространственно-временные, зрелищные или синтетические (театр, цирк, хореография, кино) виды искусства.
· Флорентиец Джорджо Вазари (1511–1574), архитектор и искусствовед при дворе герцога Козимо Медичи как первый, но далекий от идеала историк искусство, чьи «Жизнеописания наиболее знаменитых живописцев, ваятелей и зодчих» наполнены «глупостями и небылицами». Но он первый попытался ввести периодизацию в историю искусства, ввел термин «готика» и описывал искусство «древних мастеров», творивших за 500–600 лет до его родного XVI века («романское искусство»). По мнению Вазари, готическая архитектура предшествовала памятникам, связанным с именем короля вестготов Теодориха….

· Искусство развивается последовательно и непрерывно, несмотря на войны, как и положено естественному процессу…. Так ли это на самом деле?
· Маленькие «следственные» эксперименты: книга со стихами А.С.Пушкина, морская раковина, золотой «Паркер», туесок из бересты ручной работы, полиграфическая копия «Джоконды» Леонардо да Винчи – являются ли они произведениями искусства?

· Наука как специфическая форма организации духовного опыта. История искусства – наука, рассматривающая художественные произведения как факты и явления, характерные черты которых должны сообщить причины их появления. История искусства не прощает и не осуждает, она указывает и объясняет, предоставляет каждому полную свободу следовать своим симпатиям, предпочитать то, что согласуется с его темпераментом, изучать более глубоко то, что соответствует развитию собственного духа.
· История искусства как дисциплина, пытающаяся раскрыть коллективную ментальность, то есть передать исходные типы мышления, господствующие в конкретном обществе, особенности душевного склада людей, психологические черты эпохи.

· Историк искусства не может рассматривать историю искусства Древней Греции, не принимая во внимание физической географии Древней Греции, не может изучать ее архитектуру без учета строительных материалов.
· Факт как значимая величина в процессе изучения культурно-исторических школ, поскольку именно разносторонней фактуры не хватает многим «всеобщим историям искусств». Факты выражают стремление воскресить образ культурной эпохи, передать ее аромат и неповторимость. Мозаика фактов, наблюдений и выводов позволяют воссоздать силуэты эпох развития культуры. Факты и иллюстрации из литературы, театра, живописи, скульптуры, архитектуры вводят нас в мир культурных феноменов разного ранга и разного смысла.

· Мир – пучина зла и греха. Мир – водоворот любви и гармонии…. Два полярных утверждения – кредо художника. Особенности мировосприятия разными людьми. Понятия «конфликт» и «композиция».
· Произведение искусства не есть нечто единичное, отдельное, особняком стоящее явление (картина, трагедия, статуя – непременная часть целого), и отыскание того целого, которым оно обуславливается и объясняется – главнейшая задача предмета. Речь идет не только о творчестве Художника, которое выражает единство стиля, воссоздает акустику времени. Рельефной, исторически конкретной оказывается общественная обстановка.

· Закономерности, влияющие на возникновение художественного произведения:

1.Стиль, складывающийся: из колорита («роскошного или тусклого»), типов и образов («благородных или площадных»), позы, грунтовки, накладки красок, манеры письма и отделки – если это художник; героев («пылких или нежных») и композиции (трагические или комические завязки и развязки), запутанных интриг и перипетий, любимых словечек и выражений – если это писатель.

2.Школа или «семья художников» той страны и того времени, к которым он принадлежит (например художники эпохи Рубенса – Сегерс, Крейер, Ван Тульден, Йорданс, Ван Дейк – подобно Питеру Паулю, помимо личных особенностей, предпочитали изображение цветущего, здорового тела, роскошного, кипящего жизнью движения, резкого, яркого румянца как признака жизни, порыва и увлечения прихотливой страсти, пышных и пестреющих тканей, блеска пурпура и шелка, волнующейся драпировки).
3.Окружающий Художника мир, нравственное и умственное состояние которого неотделимо от его личности и вкуса (Иктин, Калликрат и Фидий, люди создавшие Парфенон и Зевса Олимпийского, были подобно другим афинянам, свободные граждане и язычники, воспитанные в палестре, которые боролись и упражнялись в гимнасиях, раздевшись донага, были знатоки в решении дел и голосовании на общественной площади, имели одни и те же привычки, интересы, идеи, верования – люди одного и того же племени, одинакового воспитания, говорившие одним языком, совершенно схожие со своими зрителями).
4.Климатические и географические особенности местности, где работает художник, как способ формирования физиологического и нравственного микроклимата.
· Сущность художественного произведения:

1.Подражание природе, но не слепое, а преломленное через призму индивидуального восприятия художником окружающего мира.

2.Единичность, наличие уникальности в одном экземпляре.

3.Физиологическая бесполезность для земного существования человека.

4.Искусственность, т.е. создание человеком, а не природой.

5.Принесение эстетического удовольствия человеку.

6.Потребность Художника в самовыражении, необходимость «высказаться» («Можешь не писать – не пиши…»).
Тема 2. Первобытное искусство
· Период «творческого взрыва», или Почему человек стал рисовать? По данным современной науки, человек палеолита по своей физической конституции был вполне подобен современному человеку, владел членораздельной речью, умел обрабатывать камень для получения довольно сложных орудий, жил охотой на крупного зверя, в пределах своего кругозора был великим мастером (некоторые способности, необходимые в борьбе за жизнь, были развиты до изощренного умения) – иначе как бы человек смог выстоять в условиях жесточайшей борьбы за существование? Основные теории происхождения искусства как одного из самых древних атрибутов человеческого существования. Искусство старше, чем государство и собственность, старше земледелия, скотоводства и обработки металлов, старше чувств личности и индивидуальности.… Почему же оно должно быть обязательно примитивным в рассматриваемый нами период?
· 1859 год – рождение науки о «доисторическом человечестве». Труды по эволюционной теории человека палеонтолога Буше де Перта, биолога Ч.Дарвина, геолога Ч.Лайеля. В биологической форме, но не в исторической или социальной…Homo neandertalis эпохи верхнего палеолита как тупое и примитивное существо, «животное» в глазах «натуралистов»-геологов. Резьба по кости («искусство малых форм») как «вульгарная фальсификация» по мнению исследователей. Каменные скульптурки животных («мобильное искусство») – факт, пройти мимо которого уже невозможно. Доктрина о «чистом» искусстве первобытности (Э.Ларте и Д.Лебокк), якобы не обладавшем ни особым историческим становлением, ни значимостью, ни существенным общественным смыслом.

· Палеонтолог Ф.Гарригу – «первооткрыватель пещерных картин» в 1864 году о монументальных росписях и гравюрах на стенах «Черного салона» пещеры Нио (Франция): «На скальных стенах есть рисунки, кто бы это мог их сделать?»…

· История о девочке Маше, ее отце археологе-любителе Марселино де Саутуола и «первобытной сикстинской капелле» (пещера Альтамира, Кантабрия, Испания), открытой семейством де Саутуола в 1879 году. Росписи пещеры (изображения животных) – первая галерея доисторических рисунков подобного масштаба. Г. де Мортилье о потрясающих цветных росписях Альтамиры: «Это фальсификация!». Обвинение Саутуолы в подлоге и в фальсификации находки, травля в научной среде и прессе, приведшие к скорой смерти археолога от унижения и разочарования…

· Открытие «запечатанных» пещерных росписей в гроте Ла Мут, в Дордони (1895), признание и подтверждение аутентичности палеолитического искусства. Э.Картальяк и его статья «Покаяние одного скептика».

· «Культурный круг», или Тезис о превосходстве европейского «древнего художника». Теория о западных «художественных» и восточных «нехудожественных» расах. Семантические двойники пещерных росписей и резных гравировок в Португалии и Турции, Грузии и на Урале, на Кубани и в Австрии, Афганистане и Монголии как доказательство единства исторического процесса по всей Евразии.

· Палеолитическое искусство: «подражание тем или иным образцам при полном отсутствии школы». «Нулевой уровень» художественного развития первобытного человека. «Оглянувшийся бизон», «Голова лошади» как яркие образцы мобильного искусства и поразительного мастерства древних художников.
· «Первобытные Венеры» («Палеолитические Венеры», «Виллендорфские Венеры»): эффект привлекательности, запрограммированный самой природой, первобытный инстинкт выбора лучшей самки или воплощение мечты древнего человека об идеале женщины?

· Животные как основные объекты изображения. Экспрессивность поз и динамика движения как свидетельство высокого мастерства. Дикая лошадь, бизон, тур, зубр, олень в изобразительном искусстве первобытности. Изображения человека в первобытном искусстве. «Экономика выживания» как антитеза доктрины «чистого» искусства. Практические функции первобытного искусства.

· Экспонирование и групповые пантомимы как опыт творческой деятельности и предпосылки появления зачатков театрального искусства. «Другая ценность» экспоната. «Натуральный макет». О соотношение творчества, зачатков религии и органическом синкретизме этих начал. Культовое значение первобытного искусства. Тотемизм, симпатическая (охотничья) магия и теория символизма в искусстве первобытного человека.

· Эволюция первобытного рисунка: схематический контур, обобщенный контур, детализированный контур, прозрачные и наложенные изображения, покрывная монохромная и полихромная живопись. Техника исполнения первобытных художников: краски, резьба, рельеф. Вспоминая Египет: «искривленная перспектива».
· Наскальная живопись: «галереи искусства» или святилища? Наскальные комплексы знаков и рисунков в Ласко, Куняке, Эль-кастильо как признаки информационного сообщения. Но о чем?

· Абстракция в первобытной живописи как отдельная дополнительная форма фигурного символизма изображения. Ряды точек, вертикальные и наклонные линии, прямоугольники, разлинованные на квадраты, закрытые и открытые овалы, цветные отпечатки ладоней как система ритуально-магических символов или зашифрованные послания?

· Хронология и эволюция наскального искусства эпохи верхнего палеолита. Ориньяк-перигор (30000 – 25000 лет до н.э.): момент наибольшего распространения палеолитического искусства – от самых восточных районов Сибири до Средиземноморья. Самые типичные и выразительные примеры живописи данного периода сосредоточены в пещере Ласко (Дордонь, Франция).

· Солютре (25000 – 15000 лет до н.э.). Период господства высокого рельефа, выполненного в технике углубления окружающей поверхности. Наиболее характерные произведения искусства, относящиеся к этому периоду, найдены на стоянке Ле Фурне дю Дьябль (Франция).

· Мадлен (15000 – 10000 лет до н.э.). Период создания изображений, отличающихся наивысшим реализмом. Образцы мадленского искусства встречаются по всей Европе. Самый значительный памятник искусства – ансамбль пещеры Альтамира (Испания).

· Эпипалеолит и мезолит (10000 – 8000 лет до н.э.). Периоды, в которые художественное творчество практически не получило дальнейшего развития. Результаты ограничиваются предметами мобильного искусства. Исключение составляет левантийское искусство, живопись севера Африки.

· Неолит, который начинается за 8000 – 7000 лет до н.э. и продолжается до предысторической и даже исторической фазы развития (середина IV тысячелетия до н.э.). Эпоха керамики, изменения художественных ориентиров, попытка передать иллюзорный облик окружающего мира средствами искусства. Иберийское, левантийское, тассильское искусство, главный герой которого – человек общественный, включенный в социальные отношения, член определенной группы, занятый охотой, участвующий в битвах, обрядах и ритуалах. Геометрическая стилизация и условность в изображении как отличительная черта искусства неолита. Неолитическая скульптура. Ранняя керамика. Гончарное ремесло: глина, ставшая искусством.

· Менгиры (камни) и мегалиты (группы камней) как самые ранние архитектурные памятники прошлого. Европейские мегалитические комплексы (Карнак, Стоунхендж). Дольмены – первые коллективные погребения с каменным сводом и курганом.

· Предпосылки для успеха цивилизованного прогресса:

1.Переход от «добывания» пищи (охоты и собирательства) к оседлому земледелию и скотоводству;
2.Изобретение письменности (пиктографической и клинописи);
3.Разделение труда и появление ремесел;
4.Принятие религии как идеологии духовной общности и единства людей;
5.Создание определенных форм государственности;
6.Изобретение колеса, ткацкого станка, начальные этапы обработки металлов;
7.Создание средств и способов коммуникаций (дорог), обмен товарами.
Тема 3. Искусство Древней Месопотамии
· «…Когда боги создавали человека, они вселили в него смертность, оставив бессмертность самим себе» («Легенда о Гилгамеше»). Извечная борьба добра и зла, в которой человек был всего лишь наблюдателем, песчинкой мироздания, существом смиренным, подчиненным божественным замыслам – мировоззрение религии и искусства Древней Месопотамии. Сцены схваток между львами, быками, фантастическими животными и существами в искусстве как символизация противоборствующих сил богов и природы.

· Древняя Месопотамия («Богатый полумесяц», «Междуречье») – одна из колыбелей Неолитической революции. IV тысячелетие до н.э., точка отсчета месопотамской цивилизации. Социальная классовость и политическая структура. От городов-государств с централизованными и жреческими организациями, осуществлявшими контроль за ирригационными каналами, сбором, хранением и распределением урожаев к наследственной власти и образованию царственных династий.

· Таммуз (Думмуз) – мифологический прародитель шумерских правителей. Цари Хаммурапи, Саргон, Гудеа, Салманасар, Ашшурназирпал, Ашшурбанапал, Навуходоносор – жестокие деспоты и утонченные личности, хладнокровные воины и покровители искусства, имена которых остались в истории благодаря произведениям искусства.

· Астральный культ. Пантеон месопотамских богов, принявших человеческую форму, связь богов с природой. Изменения в пантеоне по мере поочередного господства цивилизаций.

· Протоисторическое искусство (V – IV тысячелетие до н.э.). Первые храмы – прообразы семейных жилищ. Живопись на керамике: «стиль Суз» – изящная орнаментация стилизованных форм растений, а также животных красного или коричневого цвета, вписанных в геометрические структуры на светлом фоне.

· Шумерская цивилизация (начало III тысячелетия до н.э., города Киш, Урук, Эриду), Аккадская цивилизация (середина III тысячелетия до н.э., город Аккад), Шумеро-Аккадская цивилизация (конец III тысячелетия до н.э., города Сузы, Лагаш, Урук), Первая Вавилонская Империя (XVIII – XVI вв. до н.э., город Баб-илум), Ассирийская империя (XIV – VII вв. до н.э., города Хорсабад, Ниневия), Вторая Вавилонская (Нововавилонская) Империя (VI – IV вв. до н.э.) – основные этапы развития искусства Месопотамии. Месопотамское искусство как комплекс оригинальных художественных школ и эпох, имеющих как отличительные, так схожие черты.

· Гутии, амориты, хетты, халдеи, арамейцы, касситы – кочевые народы, оставившие немногочисленные следы в истории месопотамского искусства. Кудурру – каменные «документы» – все, что осталось от вторгшихся завоевателей.
· Основополагающие принципы архитектуры Древней Месопотамии. Кирпич-сырец – основной строительный материал. Эволюция месопотамского храма: от прямоугольных в плане построек на уровне земли и зданий на платформе к обнесенным стенами ступенчатым многоэтажным башням и унитарным постройкам.

· «И сказали друг другу: наделаем кирпичей….построим себе город и башню высотою до небес; и сделаем себе имя, прежде нежели рассеемся по лицу всей Земли» («Ветхий Завет», Бытие, гл. 11). История одной башни. От семиэтажного зиккурата Этеменанки («дом – фундамент неба и земли») высотой 90 метров к зиккурату Мардука и Бабельской (Вавилонской) Башне.

· Зиккурат («священная гора»): 1. Связь со священным, с вечностью, место обитания богов и хранения подношений, центр Вселенной, священная ось мироздания, на вершине которой находятся ворота к небу, магический источник жизни, где рождаются плоды и воды. 2. Массив, образуемый ступенчатыми террасами, и служащими фундаментом храму, расположенному в верхней части. Семь террас – семь уровней Вселенной? Отсутствие единства во взглядах на функции зиккуратов: астрологические наблюдения за светилами, спасительные места в период наводнений, большой алтарь для ритуальных жертвоприношений?

· Дворец как базовая модель для всей Месопотамии, крупный архитектурный комплекс, система секций, официальных залов, служебных и складских помещений, сообщающихся между собой вокруг центрального двора. Ассирийский дворец Саргона II в Хорсабаде (VIII в до н.э.): своеобразный город в городе на двух террасах разного уровня, неприступный, обнесенный стеной, с храмами как составной частью дворцового комплекса, с входом по склону, который вел во внутренний двор. Висячие Сады дворца Навуходоносора II (VII-VI вв. до н.э.). Контрфорсы – конструктивные и декоративные элементы архитектуры.
· Эволюция погребальной архитектуры: от захоронений в полу частных домов, некрополей внутри городских стен и гробниц в виде простых могил, выложенных необожженным кирпичом (V-IV тысячелетие до н.э.) до первых царских гробниц (свидетельство иерархического общества) и отдельно стоящих некрополей на десятки тысяч «мест», часть из которых представляют собой богатые погребения с домашней утварью.

· Гробница царицы Шубад (III тысячелетие до н.э.) как роскошный архитектурный ансамбль, в котором «хозяйку» сопровождала свита поданных, принесенных в жертву (воины, ремесленники, музыканты). Дополняли ансамбль богатая домашняя утварь и предметы роскоши (например, голова быка из золота с инкрустациями из раковин, ляпис-лазури и драгоценных камней).
· Месопотамская скульптура. Техника, тематика, материалы. Статуя – глыба, неподвижная, «впаянная» в каменную массу. Образы, постоянно обращенные в молитве к богам, имеют магический смысл, так как обретают собственную жизнь и являются частью вечной реальности. Принятие определенных схем, сохраняющих свое преобладание в основе всего скульптурного искусства. Эффект огромных, жалобных, молящих глаз. Фигурки великой певицы Ур Нины (алебастр, III тысячелетие до н.э.), царя Хаммурапи (бронза и золото, XVIII в. до н.э.), молящейся шумерской супружеской пары (III тысячелетие до н.э.).

· Шумерские, аккадские, вавилонские рельефы, мемориальные стелы и ортостаты – каменные «документы» с исторической или религиозной тематикой, панно для написания законов. Символика, стилизация, повествовательный характер изображений. «Кодекс Хаммурапи» (базальт, XVIII в. до н.э.) как памятник искусства и важный законодательный документ, созданный в прошлом и потерянный в настоящем (война в Ираке). Ассирийские рельефы и ортостаты: фиксация реальной действительности, военных и охотничьих деяний царей («Черный обелиск Салманасара III», базальт, IX в. до н.э.), хроники жестокостей, необыкновенная детальность при изображении животных («Раненая львица», алебастр, VII в. до н.э.).
· Ассирийские шеду: зооморфные существа с человеческой головой, устанавливаемые по бокам дворцовых ворот (андроцефальные крылатые львы дворца Ашшурназарпала II в Нимруде, известковый камень, IX в. до н.э.).
· Месопотамская живопись широко представлена в Ассирийском искусстве: монументальные росписи и многоцветные грандиозные панно, украшавшие дворцовые стены и ворота. Многие росписи стилистически близки рельефам, отличаются плоскостностью и подчеркнуто декоративным характером решения.
· Декоративное искусство: мозаики (инкрустация вырезанных изделий ракушками, слоновой костью, которые прикреплялись к глиняной или деревянной основе, покрытой смолой; шкатулка «Штандарт Ура», III тысячелетие до н.э., Британский музей), цилиндрические гравюры (декоративные мотивы, выгравированные на поверхности камня цилиндрической формы, которым проводили по мягкой глине, чтобы оставить четкий рельефный оттиск), глиптика (искусство резьбы на драгоценных и полудрагоценных камнях), инкрустация и эмалировка кирпича.
· Основные каноны изобразительного искусства Древней Месопотамии:

1.Индивидуальность изображению придает написанное имя.
2.Распределение массы вокруг некоей оси в совершенной симметрии.
3.Воплощение изображения в геометрической фигуре, подобной цилиндру или конусу.
4.Пластическая обработка лица, подчиняющаяся определенным условностям и создающая эффект жалобных и беспокойных глаз, почти вылезших из орбит.
5.Жесткое одеяние (короб) и отсутствие анатомии человека, стремление воплотить красоту посредством  объемов, а не форм тела.
Тема 4. Искусство Древнего Египта
· «И повелел я сделать несколько росписей на стенах зала ожидания…. На одной из них было показано, как Имхотеп, бог врачевателей, дает уроки Сенухету…. Под картиной можно было прочесть такие слова: «Мудрейший и искуснейший среди моих учеников, есть Сенухет…»…. Эти росписи…были исполнены столь превосходно, что все…. восклицали в изумлении: «Поистине, сей Сенухет…. заслуживает доверия и искусно исцеляет своих больных» («Сенухет-египтянин», Среднее царство). Отвлеченная мысль и мысль, облекаемая Словом, Слово, изреченное или написанное, воплощается в деяниях, претворяется в конкретные предметы: художественные произведения, статуи, храмы и т.д.

· Искусство у египтян как один из актов деяния богов, а потому божественное и священное. Понятия «познание», «овладение», «изображение» как синонимы. Египетское искусство – собирательный текст, вобравший в себя неизреченное Слово ненаписанных письмен и ставшее тем самым тождественным им, ибо, когда молчат предания, говорят памятники.

· Египет (по мнению египтян) – источник жизни, прародитель искусства и знаний. Эволюция понятия «искусство» в Египте. Искусство как подлинное умение красноречия (XXV в. до н.э.). Искусство как техника, умение, мастерство, «искусство сделанной вещи»; как оценка профессионального мастерства «лучшего художника своей области» (Новое Царство, XII в. до н.э.). «Нефер» (nfr) – впечатление удовольствия, получаемого от музыки, танца, искусно сделанной вещи. Понятие nfr связано с восприятием и ощущением, несущими в себе критерий прекрасного (аналог греческого понимания эстетического).

· «Египет – это дар Нила» (Геродот). Власть и общественная организация, верования и ритуалы. «Книга мертвых» – первое «литературное» произведение Египта? «Сенухет-египтянин» как энциклопедия политической и светской жизни Древнего Египта.

· Египетское искусство – тесная связь с религией. Смерть и абсолютная вера в загробную жизнь. Звероликие египетские боги: Анубис с головой шакала, павиан Тот, львиноголовая Сохмет…. Изысканное мастерство анимализма у египетских художников. Сказание о боге плодородия Осирисе, его верной жене Исиде, их благородном сыне Горе, подлом боге мрака и зла Сете, или Трансформация древнейшего земледельческого сказания о вечном самообновлении природы.

· Искусство Египта додинастического периода (V – VI тысячелетия до н.э.). Керамика, рельефы и гробницы. Туалетные палетки, ножи, вотивные палицы, мемориальные стелы – переход от выразительных средств палеолита к новым достижениям в области формы, систематизация пластических решений, формирование строгих сводов правил изображения, действовавших в египетском искусстве на всем протяжении его существования. Палетка Нармера – легендарного царя Мена, основателя I тинийской династии.

· Хронология развития древнеегипетского искусства. Искусство Древнего Царства (2900 – 2270 гг. до н. э., правление I – VI династий египетских фараонов). Искусство Среднего Царства (2100 – 1700 гг. до н.э., XI – XIII династии). Искусство Нового царства (1555 – 1090 гг. до н.э., XVIII – XX династии). Искусство эпохи упадка (1070 – 31 гг. до н.э.).
· Египетская архитектура – тесная связь с природой, гармоничное сосуществование с географическим контекстом. Необожженный кирпич – для жилищ и дворцов, камень – для священных построек, храмов и гробниц. Проектирование всей архитектуры в соответствии с требованиями двух главных обрядов в египетской жизни: погребения и культа богов.

· «Если ты назван, значит, ты есть!» «Дома мертвых». Пирамиды Гизы: Хуфу (Хеопса), Хафра (Хефрена), Менкаура (Микерина). Связь с космосом, или Сколько стоит дочь фараона? Эволюция погребальной архитектуры Древнего Египта: гробницы первых династий, мастабы, ступенчатая пирамида фараона Джосера (зодчий Имхотеп), пирамиды, погребальные храмы, склепы, скальные гробницы. Колоссальные храмы божеств (Амона, Ра) в Луксоре, Карнаке, Фивах – религиозных и политических центрах Древнего Египта.

· «Исчезла с рельефов, осталась в истории…». Царица Хатшепсут или фараон Мааткара? Человек по имени «Справедливая душа Ра»: история одной метаморфозы. PR-технологии в Древнем Египте? «Дезер дезеру» – храм «мятежной» царицы в котловине Дейр-эль-Бахри (архитектор Сененмут).

· Египетская скульптура: статуи в гробницах – приют жизненной энергии умершего. Отсутствие портретного сходства, закон фронтальности, закон осевой симметрии, монументальность, идеализация («красота молодости как символ вечности»), написанное имя как передача индивидуальности портрету как таковому – каноны и отличительные особенности древнеегипетской скульптуры. «Сельский староста», «Колоссы Рамзеса II», «Тутмос I», «Жрец Каапер», «Бюст Эхнатона» – образцы египетской скульптуры.

· Наиболее употребительные материалы для скульптуры в период Древнего Царства – мрамор, дерево и покрывающаяся эмалью глина. Известняк, сланец, диорит, базальт, красный гранит, обсидиан, порфир, реже древесина или металл – основные материалы для египетской скульптуры Среднего и Нового Царства. Использование золота, стекла, меди при отделке и инкрустации статуй.

· Основные типологии скульптурного изображения: персонажи божественного сана (сидячие и стоячие), люди низшей социальной категории, конкретные типы людей (профессии), семейные группы. От Великого Сфинкса в Гизе к традиции изготовления индивидуализированной скульптуры с изображением лица фараона, символизирующего божественный характер власти. Скульптура Нового Царства: «кубическая статуя», колоссы и репродукции в миниатюре, азиатское влияние, проявляющееся в любви к деталям и скрупулезности, с которой ваяются наряды и одеяния.

· Скульптура после Нового Царства: окончательный разрыв с архетипом вечной молодости, выполнение статуй в бронзе, украшение поверхности чеканкой и инкрустацией золотом и серебром посредством техники насечки.

· Живопись и рельефы Древнего Египта. Каноны древнеегипетского изобразительного искусства. Правила изображения человеческой фигуры, понимание пространства и композиции, Техника живописи (темпера). «Иерархический взгляд», максимальный натурализм при изображении животных, большая легкость в линиях и большая степень свободы в формах и композиции при изображении низших социальных слоев. Высокий рельеф, барельеф, расписной рельеф. «Музыкантши» (роспись гробницы Нахт), роспись саркофага Гет-мут, «Охота на гиппопотамов», «Жертвоприношение» (рельеф в гробнице Саккара). Цвета как носители ценностей, представляющих суть вещей, выходящих за рамки внешней видимости, за рамки своей декоративной функции.

· Революционные преобразования фараона Аменхотепа IV, взявшего имя Эхнатон – «угодный Атону». Бог солнечного диска Атон. Реформа ортодоксальной религиозной доктрины, которая потрясла основы египетского пантеона. Монотеизм (единобожие) и поиски истины. Амарнское искусство (новая столица Египта – Эль-Амарна): новая иконография, поощрение экспрессивных художественных средств, внимание к природе, появление композиций исторического характера, ощутимые изменения канонов, утверждение чувственности женского тела. Бюст царицы Нефертити (скульптор Тутмес) как пример элегантности и истинной женской красоты.
· История фараона Тутанхамона, «единственным примечательным событием в жизни которого было то, что он умер и был похоронен», а Говард Картер в 1923 году нашел его нетронутую гробницу, полную «восхитительных предметов искусства». Великое открытие или великая мистификация?
· Несмотря на тесную связь с религией, невзирая на необходимость «обслуживания» заупокойного культа, жизнелюбие и радость земного бытия – основа основ египетского искусства:


«…утешь свое сердце,
Пусть твое сердце забудет

О приготовлениях к твоему просветленью.

Следуй желаньям сердца,

Пока ты существуешь» («Песня арфиста», пер. А.Ахматовой)

· «Дворцы их не заросли колючими растениями, крапивою и репейником – твердыни их». Загадка живучести египетского искусства, искусства «Страны Солнца».
Тема 5. Искусство Древней Греции
· «Обаятельный мир» древности, или Секрет неиссякающего интереса к греческой цивилизации. Древние греки, кто они? Пеласги, критяне, ионийцы, ахейцы, дорийцы.… Были ли греки единой нацией? «Умеренность во всем», или История о том, как «варвар» Ксеркс приказал бичевать Геллеспонт (Дарданеллы).

· Краткая периодизация развития древнегреческого искусства. Крито-микенское или эгейское искусство (III – II тысячелетие до н.э.) и его роль в формировании искусства народов Средиземноморья. «Парижанки», Тезей, царь Минос, Минотавр, лабиринт и другие загадки Кносского дворца на острове Крит (XV в. до н.э.). Критская керамика стиля «камарес»: от стилизованного геометрического и растительного орнамента до передачи мира подводного царства («Осьминог»). «Златообильные» Микены и «циклопический» Тиринф как центр эгейской цивилизации XV- XIV вв. до н.э. Львиные ворота в Микенах, шахтные и купольные гробницы (толосы), остатки «акрополей» (верхних городов), мегарон (парадный зал) – немногие образцы зодчества и скульптуры, оставшиеся от греков-ахейцев. Обнаруженные в древних захоронениях посмертные золотые маски, оружие, драгоценности и женские украшения, золотые сосуды в виде голов птиц и животных как «предметы первой необходимости» в загробном мире, по мнению воинственных ахейцев.

· Гомеровский период (XI – VIII вв. до н.э.). Формирование древнегреческих мифов – основы искусства Древней Греции, символической истории, раскрывающей внутренний смысл вселенной и жизни человека. Изменение микенской системы религиозных представлений, складывание олимпийского пантеона греческих богов в главе с богом-отцом Зевсом. «Великая Греция». Основа мировоззрения религии и искусства античности: «Человек, его красота и совершенство как мера всего».
· О гомеровских (?) «Илиаде» и «Одиссее», кубке Нестора, «мифической» Трое и наивном Генрихе Шлимане. «Бесписьменный» гомеровский период. Ксоаны – монументальные скульптуры «гомеровской Греции». Храм Артемиды Орфии в Спарте – единственный известный нам образец храмовой архитектуры данного времени. Протогеометрическая керамика, керамика геометрического стиля, дипилонский стиль – основные этапы развития вазописи. Разнообразие керамических изделий: амфоры, килики, пелики, кратеры, пиксиды, гидрии, скифасы, ритоны…

· Греческая архаика (VII – VI вв. до н.э.) – период складывания греческих полисов – рабовладельческих городов-государств, строительства дорог, мостов, водопроводов, чеканки монеты, социального неравенства. Время возникновения медицины, астрономии, истории, натурфилософии, лирической поэзии, географии, математики, греческой письменности и театрального искусства, создания продуманной и ясной системы архитектурных форм.
· Олимпийские (776 г. до н.э.), Немейские, Истмийские, Панафинейские, Пифийские игры: синтез спорта и искусства. «Аретэ» – религиозная санкция физических достоинств, получаемая с победой на Играх. Архаическая скульптура родилась на стадионах и в гимнасиях. О корах, куросах, «архаической улыбке» и греческих нравственных идеалах. Решение проблем пластики мужской обнаженной и женской задрапированной скульптуры.
· Греческий храм – хранитель казны и художественных сокровищ, музей и выставочный зал греческого искусства, место поклонения верховному божеству и центр всей общественной жизни полиса. Храм в антах (небольшое помещение – наос, открытое на восток, две колонны между выступами боковых стен – антами – на фасаде), простиль (более сложный тип храма с четырьмя колоннами на фасаде), амфипростиль (колоннада с переднего и заднего фасада, где располагался вход в сокровищницу), периптер (храм прямоугольной формы, окруженный со всех сторон колоннадой: Парфенон – центральный храм Афинского акрополя), диптер (прямоугольное в плане помещение, окруженное по внешнему периметру двумя рядами колонн: храм Артемиды в Эфесе) – основные этапы эволюции храмовой архитектуры. Древнегреческий ордер (дорический, ионический, коринфский) как система соотношения, равновесия несомых и несущих частей, необходимая как для строительства здания, так и для решения творческих вопросов соотношения храма с ландшафтом и другими сооружениями. Стереобат, стилобат, наос, каннелюры, капитель, эхин, абак, антаблемент, архитрав, фриз, карниз, метопы, триглифы, фронтоны, волюты, энтазис и другие архитектурные элементы.

·  «Эксекий сделал»…. Эволюция архаичной вазописи: от ориентализирующего (коврового) стиля к «чернофигурной» и «краснофигурной» технике. Выразительность, композиционная отточенность в работах Эксекия («Дионис, плывущий по морю в ладье», «Возвращение Диоскуров»).

· Греческая классика (конец VI - начало IV вв. до н.э.). Период победы демократии над аристократией, время расцвета греческого изобразительного, театрального искусства, архитектуры. Роль первого стратега Перикла в возвышении Афин – теперь главного города Центральной Греции. Искусство в воспитании физически и нравственно совершенного греческого гражданина.
· Архитектура V – IV вв. до н.э.: гармония с окружающей средой, соразмерность с человеческой фигурой, синтез со скульптурой. Афинский Акрополь как выражение идеи общеэллинского единства. Реконструкция Афинского Акрополя (449 г. до н.э.). Периптер – основной тип греческого храма. Пропорциональный Парфенон (архитекторы Иктин и Калликрат), оригинальный Эрехтейон, знаменитый храм Зевса в Олимпии, «мавзолей» царя Мавсола в Галикарнасе (Пифей и Сатир) – шедевры древнегреческой архитектуры периода классики. Архитектура греческого театра. Орхестра, тэатрон, скена, проскений – основные конструктивные элементы. Театр в Эпидавре (Поликлет Младший), театр Диониса в Афинах.

· Греческая классическая скульптура: преодоление условности, схематизма и неподвижной трактовки человеческой фигуры архаического периода, создание выдающихся произведений, которыми впоследствии вдохновлялись и которым подражали лучшие мастера мирового искусства.

·  Образ атлета – основная тема скульптуры. Совершенная человеческая красота, соединение добродетели души с соразмерной красотой тела – вот что стремились воплотить греки в образах атлетов. Величайший Фидий («Афина-Промахос», «Зевс в Олимпии», «Афина-Парфенос»), динамичный Мирон («Дискобол», «Афина и Марсий»), величественный Поликлет («Дорифор», «Раненая амазонка»), изящный Пракситель («Гермес и Дионис», «Отдыхающий сатир»), страстный Скопас («Менада»), многогранный Лисипп («Отдыхающий Геракл», «Александр Македонский»). Хиазм, хрисоэлефантинная техника и другие приемы древнегреческой скульптуры периода классики.

· Эллинистическое искусство (вторая половина IV – I вв. до н.э.). Завоевания Александра Македонского и окончание политической независимости Эллады, создание на обломках державы новых монархий, слияние и обогащение культур Древней Греции и восточных стран, систематизация знаний и опыта, развитие наук и искусства, завоевание римскими легионами всего Восточного Средиземноморья – основные этапы и события эллинистического периода.

· Фаросский маяк, Колосс Родосский, диптер Олимпейон, храм Аполлона в Дидимах – гигантские произведения инженерного искусства эллинизма. «Гипподамова система» строительства городов: схема регулярной планировки города, предусматривающая четыре главных улицы и три поперечные, основывающаяся на философских размышлениях Гипподама о совершенном государстве, состоящем из трех социальных групп (ремесленники, землепашцы, военные), имеющим трехуровневую систему земельной собственности (священные земли, общественные и частные).
· Школы древнегреческой скульптуры (Родосская, Александрийская, Пергамская). «Мальчик с гусем» (Боэф), «Лаокоон с сыновьями» (Агесандр, Афинодор, Полидор), «Умирающий галл», статуя Афродиты с острова Мелос более известная в римском названии как «Венера Милосская» (Агесандр), статуя богини Ники на острове Самофракия – «Ника Самофракийская» как символы уходящей эллинской эпохи.
· «Греческое чудо», или Тайна жизнестойкости древнегреческого искусства, от времени расцвета которого нас отделяют две с половиной тысячи лет. «Ника Самофракийская доныне победно трубит в свой утраченный рог, и никакие бури столетий не могут заглушить беззвучного шума ее мраморных крыльев».
Тема 6. Искусство Древнего Рима
· Искусство Рима – последний, завершающий этап в развитии античной художественной культуры. «Все дороги ведут в Рим»…. Римское искусство: подражание, заимствование и творческая переработка искусства этрусков и Древней Греции. От греческих и этрусских богов и героев – к римским: Зевс – Тин – Юпитер, Гера – Юнона, Дионис – Фуфлус (Либер) – Вакх, Деметра – Церера, Геракл – Геркулес. «Одиссея» Гомера как пример греческого литературного влияния на творчество римского поэта Вергилия («Энеида»).
· «Хорошие греки и плохие римляне…»? Изготовление копий с подлинников скульптур Мирона, Фидия, Поликлета, Праксителя, Скопаса, Лисиппа. Военный дух, гениальность в инженерных вопросах, юридическая и административная система управления, но в области литературы и искусства римляне, кажется, навсегда останутся в тени греков…
· Этрурия (современная Тоскана) и ее роль в формировании Рима как государства, римского искусства. Этруски, туски, расены (скифо-иранские племенные наименования): загадки исчезнувшего народа. Этрусская живопись. Панорама повседневной жизни, сцены заупокойного культа (росписи в Тарквинии). Скульптура: изображения животных («Капитолийская волчица»), реалистический портрет на крышках саркофагов и погребальных сосудов (канопах) с пеплом умершего. «Буккеронеро» – техника обжига керамики и полировки ее до черноты, копирование архитектоники металлической посуды.

· Существование этрусских ремесленных организаций, именуемых римлянами коллегиями (коллегии золотых дел мастеров и медников, плотников и гончаров). Ювелирные изделия этрусков. Техника филиграни (изделия из золотой и серебряной проволоки), грануляции (припаивание мельчайших золотых шариков диаметром до 0,14 мм к медному основанию: секрет технологии был разгадан только в XX веке), гравировки драгоценных камней – области, в которых этруски добились наивысшего успеха.
· Древнейший («царский») период Римской истории (VIII – VI вв. до н.э.). 753 г. до н.э. – официальная дата основания Рима? Ромул, Нума, Туллий, Анк Марций, Тарквиний Приск, Сервий Туллий, Тарквиний Гордый…. Реальные люди или мифические римские цари? Римский Форум (первая четверть VI в. до н.э.) как центр экономической и политической жизни.

· Острота проблемы при изучении истории искусства древнейшего Рима – скудность источников по данной проблематике. Развитие древнейшего римского искусства в рамках среднеиталийских археологических культур эпохи железа. Пренестинская золотая фибула с надписью (600 в. до н.э.) – самый давний источник по древнейшей римской истории. Этрусские черты в храме Юпитера Капитолийского в Риме (освящен в 509 г. до н.э.).

· Искусство Римской республики (начало V – II вв. до н.э.). Практичность и утилитарность как основа мировоззрения римского искусства, средство разумной организации жизни. Дороги (Аппиева дорога) и акведуки, термы и фонтаны в римской архитектуре. Изобретение римлянами нового строительного материала – бетона.

· Периптер, псевдопериптер, ротонда – основные типы римского храмов, заимствованные у греков. Форум – новый тип центральной площади Рима, центр деловой, политической и торговой жизни, где располагалось «все самое необходимое»: сенат, суды, архив, тюрьма, главные храмы, трибуна для ораторов.

· Этрусский погребальный портрет как исток главного достижения римского искусства – скульптурного портрета. Передача неповторимой индивидуальности модели. Бронза и мрамор как основные скульптурные материалы. «Noblesse oblige» («Положение обязывает»), или Рассказ о тогах и «тогатусах»: образах «делового человека, облаченного в тогу, оратора, гражданина Республики, поза которого проста и естественна, жесты полны достоинства, а в лице отсутствует идеализация».
· Искусство Римской империи (конец II века до н.э. – V в.), в котором больше внешней эффектности, чем подлинного величия. А величие Рима поддерживалось его легионами…. «Августовский классицизм» в скульптуре. Идеализация и героизация, пафос и полуобнаженность, умение льстить и претворяться – черты римской скульптуры.

· Основные стадии развития скульптурного портрета эпохи Империи. Интерес к человеческой личности и тонкая характеристика человеческих чувств (портреты Виспасиана, Вителлия), стремление к идеалу (портрет любимца императора Антиноя), сатирический обличительный пафос и безжалостное разоблачение в римском «беспощадном» скульптурном портрете (Филипп Аравитянин), жестокая и грубая образность (лживые и нарочитые портреты ничтожного императора Комода в виде Геракла, или Нервы в облике Юпитера).

· Печальный парадокс, или Первый в Европе монументальный конный памятник, воздвигнутый «негероическому» императору Марку Аврелию, стоику, «философу на троне».

· Исторический рельеф как типично римский жанр. «Хочешь мира – готовься к войне!»: «Алтарь Мира» императора Августа. Построен, чтобы способствовать миру, или без зазрения совести прославляет войну? Колонна Траяна (109-113 гг.) высотой более 30 метров из 17 барабанов каррарского мрамора с барельефом в виде великолепной спирали из эпизодов войны с даками на Балканах (прообраз будущего искусства кино?).
· Эффектная и шагнувшая далеко вперед от простой балочной конструкции греческого храма римская имперская архитектура. Пантеон (грандиозная купольная ротонда, «храм всех богов», в котором впервые образный акцент был перенесен с внешнего вида на внутреннее пространство храма), Колизей (колоссальный амфитеатр для гладиаторских боев, травли диких зверей и… христиан, построенный в 75-80-х гг. при императорах Флавиях, вмещавший до 50 тысяч человек, рассчитанный на одновременное сражение 3000 пар гладиаторов), триумфальные арки – монументальные арочные ворота в память знаменательного события или победы – Триумфа – в сражении (однопролетная арка Тита в честь его победы в 81 г. над Иудеей, трехпролетная арка Константина, 315 г., тетрапилон в честь Септимия Севера) – величайшие монументальные сооружения Римской империи. Появление общественных зданий совершенно нового архитектурного стиля – «базилик».

· Мозаика (наборная живопись из смальты и гальки) как основной принцип украшения полов. Фресковая живопись: инкрустационный стиль (подражание фактуре цветного мрамора и разным породам камня), архитектурный стиль (включение в роспись различных архитектурных деталей – колонн, карнизов, пилястров, капителей в сочетании с изысканным и сложным колоритом), «египтизирующий» или «канделябрный» стиль (египетские мотивы и мотивы, напоминающие изображения канделябров), фантастический стиль (изображения фантастической архитектуры, сады, парки, реки, жанровые сцены, сцены на мифологические сюжеты).

· Христианство в Древнем Риме: песнь гибнущего мира, гимн, «которому, наконец суждено было покрыть собою все остальные звуки» (А.Блок). Борьба римских императоров (Нерон) с новой религией, и последующая лояльность «религии рабов и вольноотпущенников, бедняков и бесправных» по отношению к Риму и рабовладению. Преимущества христианского учения для Империи: побуждение рабов служить не за страх, а за совесть; введение понятия идеального равенства всех людей перед высшей духовной силой – богом; удовлетворение потребности в установлении единобожия; близость идей христианства тем идеям, какие складывались у поздних античных мыслителей (неоплатоников, Сенеки, Эпиктета).
· Упадок Рима как символ всяческого общественного разложения, утрата этического и эстетического идеала, идеала жизни, следовательно, и идеала в искусстве. Внешние и внутренние причины гибели Римской империи и всего античного искусства:
1.Усиливающийся напор варварских племен на внешние границы;

2.Официальное признание христианства (вердикт императора Константина в 313 году);
3.Раздел Римской империи на Западную и Восточную (395 г.);
4.Развращенность римской верхушки и плебса («Хлеба и зрелищ!»);
5.Борьба за власть, частая смена и преступность императоров, ужасы террористических режимов при Юлиях – Клавдиях;
6.Восстания в провинциях, лишавшие Рим продовольственных поставок, голод;

7.Природные катаклизмы на тот период: эпидемии, землетрясения, разливы рек.
· 476 г. – крушение античности, захват и разграбление Рима варварами, падение Римской империи, «существовавшей столько же долго, насколько она велика была географически….».
Тема 7. Искусство средних веков
· Средневековое искусство: тесная связь с религией, условность, зашифрованность художественного языка. Искусство – Библия для неграмотных. Основное мировоззрение религии и искусства средних веков: «Тело – ничтожный сосуд греха и соблазна, оковы для бессмертной души».
· Раннехристианское искусство (II–V вв.) – мостик между художественным миром античности и средневековья. Фрески Катакумб как система иносказаний и символов для посвященных, связанная с античными мотивами в поминальном культе первых христиан. Орфей – библейский царь Давид-псалмопевец, Персей – св. Георгий, Одиссей – мирянин, устоявший перед мирскими соблазнами. А еще пастух со стадом – Иисус и его ученики, сцены сбор винограда – в «Евангелии» Бог сравнивается с виноградарем…
· Базилика, или Корабль, спасающий души: вытянутое по оси восток-запад прямоугольное здание с входом с западной стороны и алтарным помещением с восточной и разделенное рядом колонн на три или пять частей – нефов (или кораблей). Ритм колонн направлял взор верующего к алтарю, ориентированному на «гроб Господень». Появление поперечного нефа – трансепта. Храмы центрического типа: круглые (ротонды), многоугольные или крестообразные в плане.
· Первые христианские храмы (церковь Санта Мария Маджоре в Риме), скриптории, баптистерии и мартирии. Первые книжные миниатюры (Венская Книга Бытия, II-IV вв.).
· Три этапа эволюции западноевропейского средневекового искусства: дороманский (VI - X вв.), романский (XI – XII вв.), готический (XIII – XV вв.).

· Кризис античного мира в V веке, создание варварских королевств остготов, вестготов, вандалов, франков, бургундов, лангобардов, англосаксов, норманнов и других племен в период падения Римской империи. Декоративно-орнаментальное начало дороманского искусства. «Звериный стиль». «Варварские правды», «мунт» и христианская религия. Переосмысление варварами христианских сюжетов. Мавзолей Теодориха в Равенне (530 г.).

· Христианская религия – островок цивилизации и культуры в «темные времена». Монастырские комплексы и храмы дороманского периода, скриптории и книжная миниатюра. Утрехтская Псалтирь (IX в.) как образец жанра. Мифологические и фольклорные мотивы в дороманской живописи.

· Основные этапы становления дороманского искусства. Каролингское Возрождение: Ахенская капелла, «Евангелие Годескалька» и другие шедевры эпохи Карла Великого. Оттоновское искусство. Дороманское ювелирное искусство. Преобладание техник резьбы, выемчатой и перегородчатой эмалей.
· Искусство Византии – Восточной Римской Империи, существовавшей с 395 (раздел Священной Римской Империи на две части – Западную и Восточную) по 1453 год (захват Константинополя – столицы Византиии – турками). В области культуры и художественного творчества Византия – прямая наследница греко-римского мира и эллинистического Востока.
· Ранневизантийское искусство (IV-V вв.) с его широким применением античной архитектуры (центрические и базиликальные типы античных построек), дополнение и творческая переработка которой позволила выработать собственный византийский архитектурный стиль.
· В эпоху Юстиниана (VI в.) происходит усиление военной и экономической мощи Империи, к которой присоединяются все новые территории, а границы приближаются к границам прежней Римской империи. Власть византийского императора признают почти все европейские короли. Искусство характеризуется созданием нового, византийского типа храма – крестово-купольного, который был выбран для Собора Святой Софии в Константинополе (537 г.) – самого значительного проекта всего существования византийской империи. Купольная система Св. Софии как истинный шедевр инженерной мысли (Анфимий и Исидор).
· Мозаика, книжная миниатюра, фреска, иконопись – основные художественные жанры в Византии и обязательные принадлежности христианского храма. Проблемы и вопросы самой возможности изображения священных сюжетов и персонажей, в особенности Бога. «Фаюмские портреты» – традиция живописного надгробного портрета.
· Культ икон и его противники («Не делай себе кумира и никакого изображения того, что на небе вверху и что на земле внизу»). Период иконоборчества, запрет на любые церковные изображения и… настоящая гражданская война в Империи. Признание иконы «напоминательным начертанием» и разрешение воздания им почести только как образам.
· Формирование византийского иконографического канона (вторая половина IX века) согласно теории «священного образа» Иоанна Дамаскина. Каноны регламентировали: круг композиций и сюжетов Священного Писания, допустимых к изображению; передачу пропорций фигур; выражение лиц святых и тип внешности каждого из них; одежду и позы святых; палитру цветов, манеру и технику письма. Введение канонов привело к уплощению изображения, к утрате линейной перспективы и светотени, нарушению пропорций при изображении человеческого тела. Возникновение языка византийской иконописи, понятного всем православным. Первоначально канон как достаточно гибкая система, допускавшая некоторые вариации, но ставшая со временем окостеневшей, сковавшей искусство.
· Византийские «ренессансы» – всплески пробуждения интереса к античности, возрождение ее традиций, переосмысление ее наследия. «Македонский ренессанс» (867-1057), или История македонского крестьянина Василия, основавшего новую императорскую династию, правление которой ознаменовалось расцветом наук (математики, медицины, агротехники, военного дела), литературы. При Македонской династии создаются книжные миниатюры удивительной красоты («Парижская Псалтирь»), восстанавливаются мозаики собора Св.Софии, уничтоженные в период иконоборчества, строятся изысканные, производящие впечатление хрупкой миниатюрности и необыкновенной легкости храмы «на четырех колонках». Константинополь поражает путешественников роскошью и великолепием величественных храмов и огромных дворцов. В декоративно-прикладном искусстве часто используются античные мотивы и сюжеты.
· «Комниновский ренессанс» (1057-1204) при новой императорской династии, основанной Исааком Комнином, характеризуется усиливающейся тягой к роскоши, которая стимулировала все виды ДПИ. В популярной тогда технике перегородчатых эмалей исполнялись иконы, реликварии, женские украшения, царские короны. В живописи усиливается индивидуализация образов, появляется стремление к передаче эмоционального состояния персонажей, утрачивает былую яркость цветовая гамма. В архитектуре наблюдается тяга к внешнему украшательству храмов.
· «Палеологовский ренессанс» (1261-1453) – заключительный период существования Византии, ознаменовавшийся последним расцветом ее культуры. При новой династии, основанной Михаилом Палеологом, был освобожден от европейских рыцарей и восстановлен из руин Константинополь. В архитектуре и живописи появляются тенденции отхода от монументальности, грандиозности: это вызвано и нехваткой средств и философией нового ощущения контакта с Богом, глубоко личного, требующего внутренней сосредоточенности. В живописных композициях изменяются каноны статичности, фигуры приходят в движение, появляется пейзажный и архитектурный фон, пространство обретает глубину и трехмерность.
· Роль Византии в процессе развития искусства стран непосредственно византийского круга влияния – Руси, Болгарии, Сербии, Армении, Грузии.
· Романское искусство XII века как общеевропейский стиль. Европейские центры романского искусства: Нормандия и Бургундия во Франции, Наумбург и Вормс в Германии, Венеция, Тоскана, Флоренция, Пиза в Италии, Сеговия в Испании, Дерхем и Иль в Англии. Геральдика – наука о гербах. Или искусство?
· Феодальная раздробленность, паломничество и крестовые походы XI века как факторы дальнейшего развития средневекового романского искусства. Европейские художественные школы. Двоеверие и народные фантазии, сюжеты из древней и средневековой истории, басен, светских романов – главные мотивы романской живописи и скульптуры. Безымянность, сочетание символизма и сказочности, аскетизма образов и народной декоративности, разномасштабности фигур и острой наблюдательности, отсутствие перспективы и яркий юмор – основы романского изобразительного искусства.

· Средневековый замок: искусство архитектуры и фортификации, символ власти феодала над окрестными землями. Донжон – основное жилище сеньора, главная башня замка, в которой подземелье служило тюрьмой, первый этаж – кладовыми, второй – жильем владельца, третий – помещением для слуг и охраны, крыша – для дозора. С XII в. донжон заселяется только во время осады, а рядом с ним строится дом феодала. Смена дерева камнем в культовом и светском (феодальном) зодчестве романского периода.

· Развитие торговли и ремесел в XI–XII вв., и как следствие – возрастание роли городов, которые обносятся мощными крепостными стенами, укрепляются рвом. Новая планировка средневекового города: на пересечении под прямым углом двух главных магистралей размещается центр города – рыночная площадь, на которой строится главный собор и позже – ратуша. Как правило, «романский» город заселяется по профессиям: целые улицы и кварталы ткачей, ювелиров, оружейников, булочников…

· Толстые стены, прорезанные узкими окнами, массивные башни, крупные опоры, простота, мощь, монументальность форм, величественность трех – или пятинефных храмов, роспись стен и сводов, скульптурный декор интерьера и наружных поверхностей храма, «Страшный суд», апокалиптические видения, сцены борьбы между ангелами и сатаной за человеческую душу – характерные черты XII века – «золотого периода» романского искусства.
· Соборный комплекс в Пизе (Италия, XI–XIV вв.) как один из ярчайших памятников романской архитектуры, состоящий из собора, баптистерия (крещальни) и колокольни – знаменитой Пизанской «падающей» башни.

·  «Готика» – итог длительной эволюции искусства средневековья. Джорджо Вазари и другие «ученые-гуманисты» XVI века о готическом искусстве. Ранняя, высокая и «пламенеющая» готика (XIII – XV вв.).

· Аркбутаны, контрфорсы, стрельчатые арки, нервюры, пинакли, вимперги и другие детали готической храмовой и светской архитектуры. Готический храм: «каменное кружево» рельефа, витраж и живопись по стеклу («роза»), господство вертикали над горизонталью. Донаторы: к вопросу о безымянности средневекового искусства.

· Франция как колыбель готики. Идеальный готический храм: фасад Нотр-Дам де Пари, башни Шартрского собора, главный неф – от Амьенского, скульптура – от Реймсского. Своеобразие готики в западноевропейских странах.

· Особенности скульптуры XIV–XV веков. «Готическая кривая» как парафраз греческого хиазма (S-видная поза). Круглая скульптура. Простодушие и человечность «Жертвоприношения Св. Авраама» (Шартрский собор). «Христос страдающий», «Мудрые и неразумные девы». Книжная миниатюра как исторический документ. Масверк.

· Симптомы приближающегося Ренессанса: условность – основной закон изображения, аскетизм и догматизм в мышлении как тормоз в развитии средневекового искусства с одной стороны, изменение роли личности художника, синтез монументальных искусств как стремление передать полную картину мира – с другой.
Тема 8. Искусство Древней Руси
· Формирование русского искусства на основе самобытной художественной культуры восточнославянских племен, скифов и сарматов. Влияние Византии с момента принятия Русью христианства (988 г.) на восприятие славянскими народами традиции античной, греческой культуры. Русское искусство периода Средневековья как итог столкновения двух укладов – патриархального и феодального и двух религий – язычества и христианства. Роль искусства в стихийном процессе изживания язычества. «Мы взяли из Византии Евангелие и традицию» (А.С.Пушкин). Следование искусством Древней Руси канонам в архитектуре и иконографии. От создания образцов – «прорисей», «подлинников», лицевых и толковых (в первых показывалось, как надо писать, во вторых это «толковалось», рассказывалось) до формирования собственного национального искусства, обогатившего европейскую культуру новыми, присущими лишь Руси формами храмов, стенными росписями и иконописью.

· Искусство Киевской Руси (X – XII вв.). Киев – политический и культурный центр русской земли, «мать городов русских». Крестово-купольная форма храма на Руси как типичная для греко-восточного православия. «Opus mixtum» (смешанная) – основная техника кладки в Киевской Руси. Стены воздвигали из тонкого кирпича-плинфы и камня на розовом известковом растворе — цемянке. На фасаде чередовался ряд кирпича с рядом цемянки, и оттого он казался полосатым, что уже само по себе было решением декоративного оформления экстерьера. Полосы розовой цемянки и красного кирпича на фасаде, сложно профилированные окна и ниши создавали нарядный, праздничный облик здания.

· Первый известный нам каменный храм Киевской Руси – храм Успения Богородицы (Десятинная церковь, 989-996 гг.) – большая 25-главая шестистолпная церковь, с двух сторон обнесенная пониженными галереями, что придавало пирамидальный облик всему храму. Пирамидальность, наращение масс – черты, чуждые византийскому зодчеству, но свойственные русской храмовой архитектуре.
· София Киевская, главный собор, где происходили церемонии посажения на княжеский стол и поставления на митрополичий престол. Построен сыном Владимира Ярославом Мудрым по единому замыслу в 30-40-е годы XI в., представлял собой пятинефный, пятиапсидный, 13-купольный храм. Софийский храм, как и Десятинная церковь, был обнесен внутренней двухэтажной галереей – гульбищем. Интерьер Софии Киевской богат и живописен: хорошо освещенные алтарные помещения и центральное подкупольное пространство украшены мозаикой, столбы нефов, более темные боковые помещения под хорами, стены – фресками. Полы были также мозаичные и из шифера. Среди фресок есть и светские росписи: фигуры дочерей и сыновей Ярослава, сам князь с моделью храма в руках, состязания на царьградском ипподроме, цирковые представления, фигуры скоморохов, музыкантов, охота на зверей.

· Влияние архитектуры Софийского собора на последующее строительство. В целом в киевскую пору было заложены основы русской архитектурной традиции и намечены черты будущих строительных школ различных древнерусских княжеств эпохи феодальной раздробленности.
· В ряду изобразительных искусств Киевской Руси первое место принадлежит монументальной живописи – мозаике и фреске. Систему росписи культового здания, как и сам тип здания, русские мастера восприняли от византийцев. Но, как и в архитектуре, в русской живописи рано начинается переработка византийской традиции. Языческое народное искусство влияло на сложение приемов древнерусской живописи. Язык мозаик прост и лаконичен. Изображения плоскостны, что характерно для средневекового искусства, формы архаичны, грузны, жесты условны, складки одежд образуют орнаментальный рисунок. Яркие цветовые пятна свидетельствуют о богатстве палитры в мозаичном наборе. Набранная прямо на стене, мозаика органично слита с архитектурой: фигуры будто выступают из фона, смальта то слабо мерцает, то ярко вспыхивает. Строгий ритм, торжественная каноническая неподвижность фигур святителей не лишает их одухотворенные лица индивидуальности. По канону, заимствованному из Византии, у всех удлиненный овал лица, широко открытые глаза.
· Особым разделом древнерусской живописи является искусство миниатюры рукописных книг, которые сами по себе представляли изысканную форму искусства. Написанные на пергамене – телячьей коже – книги украшались миниатюрами, заставками и инициалами. Древнейшей русской рукописью является «Остромирово Евангелие» (1057) дьякона Григория.
· Огромную роль в жизни Киевской Руси играло прикладное, декоративное искусство, в котором особенно живучи оказались образы языческой мифологии. Резные корабли, деревянная утварь, мебель, расшитые золотом ткани и ювелирные изделия пронизаны поэзией мифологических образов. Древнерусские мастера были искусны в разного вида техниках: в скани (изделия из тонкой проволоки), зерни (маленькие металлические зернышки, напаянные на изделие), черни (изделия из серебра украшались сплавом из черного порошка: рельеф сохранялся серебряным, а фон заливали чернью), в самом изысканном виде искусства – финифти (техника выемчатых и перегородчатых эмалей, чаще всего сочетавшихся с золотом).
· В искусстве Древней Руси не получила развития круглая скульптура, напоминающая языческого идола, языческого «болвана» и потому не была популярна. Но русские мастера перенесли свой богатый опыт резчиков по дереву на изделия мелкой пластики, в искусство алтарных преград, в резьбу по камню, в литье (в частности монет).
· Впитав и творчески переработав разнообразные художественные влияния – византийское, южнославянское, даже романское, – Киевская Русь создала самобытное искусство, культуру единого феодального государства, предопределила пути развития искусства отдельных земель и княжеств.
· При жизни Ярослава Мудрого и после его смерти начинается дробление Руси на мелкие удельные княжества со своим собственным столом. Усиление княжеских распрей в XII в. привело к активному обособлению отдельных земель. Каждое княжество имеет главный город, старательно обороняемый, как все средневековые города. Верхняя часть города, наиболее укрепленная, – детинец, впоследствии чаще называемая кремлем, нижняя – посад с торговой площадью, также нередко обнесенная валом и деревянными стенами. В XII – начале XIII в. в разных русских землях возникают свои художественные школы: новгородская, владимиро-суздальская, галицко-волынская, рязанская, школы Полоцка и Смоленска. Они складываются на основе традиций Киевской Руси, но каждая вносит свое, характерное только для этой земли.

· Для галицко-волынской школы, сложившейся на западе Руси, в Поднестровье. характерно разнообразие культурных контактов с Византией, Балканами, романским Западом. Галицко-волынское зодчество испытало определенное влияние западной раннеготической архитектуры. Об этом говорят и круглые церкви-ротонды (остатки церкви во Владимире-Волынском), и использование майолики, и новый тип кирпича – брусковый. В середине XIV в. Галицко-Волынские земли потеряли свою независимость и вошли в состав Польши и Литвы.
· Развитие искусства Владимиро-Суздальской школы. Земли Владимира и Суздаля, богатые лесами и реками, простирались от Устюга до Мурома. Славяне, заселившие эти территории в IX-X вв., слились с местными племенами финно-угорской группы (мерь, весь, мурома), создав очаг великорусской народности. На этих землях князья основывали новые города: Ярослав Мудрый – Ярославль, Мономах – Владимир, Юрий Долгорукий – Переславль-Залесский. Отличительные черты и расцвет искусства Владимирской земли при сыне Юрия – Андрее Боголюбском, который перенес стол во Владимир и деревянной стеной укрепил город. Памятник тех лет – Золотые ворота в западной части Владимира, обращенной к Москве, и названные так в подражание Киевским: две мощные опоры (триумфальная арка одновременно и узел обороны) с надвратной церковью Ризположения.

· В память об удачном походе суздальцев на волжских булгар был заложен один из самых поэтических древнерусских храмов – Покрова на Нерли (1165), посвященный празднику богородичного цикла – Покрову. (Согласно другому источнику, князь построил храм «на лугу», печалясь о смерти любимого сына). Церковь Покрова на реке Нерль – как будто типичный одноглавый четырехстолпный храм XII в. с характерными для владимирского зодчества чертами: щелевидными окнами, перспективными порталами, аркатурным поясом по фасадам. Однако он весь устремлен ввысь, в нем преобладают вертикальные линии.
· Искусство Руси в период монголо-татарского ига и начала объединения русских земель (XIV – начало XV в.). «Погибе град и земля Резанская, изменися доброта ея, и не бе, что в ней благо видети, токмо дым и земля и пепел, а церкви вси погореша, а сама соборная церковь внутри погоре и почерне» («Повести о приходе Батыя в Рязань»). Монголо-татарское завоевание земли русской как основная причина затишья в процессе сохранения и развития культурных и художественных традиций. Объединение русских земель под началом Москвы к концу XV – началу XVI вв.
· «Господин Великий Новгород» как центр острых социальных конфликтов и своеобразная храмовая архитектурная «столица». Живое творческое воображение создателей, народные художественные вкусы, изменение техники и материалов кладки определяют облик построек. Реконструкция старых архитектурных памятников и строительство новых с помощью немецких мастеров (Грановитая палата, 1433 г.). Подчинение Новгорода Москве. Легенда о Вечевом колоколе – символе новгородской независимости и «валдайских колокольчиках» – «детях» его.
· О «приключениях» византийского мастера иконописи Феофана Грека, «зело хитрого философа» в земле русской, Новгородской, Псковской, Московской и его влияние на русских мастеров. Совместная роспись Андреем Рублевым и Феофаном Греком (ученика и учителя?) Благовещенского собора Московского Кремля (1405 г.).
· «Звенигородский чин», или Легенда о раскопанных шедеврах Андрея Рублева в 1918 году около Успенского собора в Звенигороде. XV столетие как «золотой век» русской иконописи, эпоха, в которой работал гений русской художественной метафизики, воин и книжник, монах и художник, создавший такие шедевры как «Троица», «Спас», «Апостол Павел» и ставший символом возрождения Руси из пепла после монголо-татарского ига.
· Искусство русского централизованного государства конца XV–XVI века. Последняя четверть XV века, окончание процесса сложения русского централизованного государства, мощной державы, столицей которой становится Москва – главный культурный центр, куда свозятся лучшие произведения из разных земель; здесь работают вместе иноземные и русские мастера, здесь развивается искусство не отдельных школ, а общенациональное искусство.
· Новый Кремль с краснокирпичными стенами как образец грозной крепости и прекрасного архитектурного ансамбля. Успенский собор Московского Кремля (А.Фиорованти), Архангельский собор (Алевизо), колокольня Ивана Великого (Бон Фрязин), собор Василия Блаженного (храм Покрова на рву, Барма и Постник), церковь Вознесения – жемчужины храмовой архитектуры данного периода, строительство которых характеризуется постепенным отходом от крестово-купольной схемы, несет в себе черты декоративности, светскости, перехода к шатровой архитектуре (храмы Василия Блаженного и Вознесения).
· Отражение в иконописи важнейших моментов русской истории. Связь развития живописи XVI в. с процессом создания централизованного государства: прославление государственной мощи, расширение идейного содержания искусства, усиление регламентации сюжетов и иконографических схем, официальный характер, холодность – черты нового иконографического стиля, наиболее ярким представителем которого был Дионисий (цикл росписей Рождественского собора Ферапонтова монастыря).
Тема 9. Искусство эпохи Возрождения
· Эпоха дученто (XIII в.) – начало ренессансной культуры Италии. Симптомы Ренессанса: более жизнерадостное и светское начало при сохранении старой трактовки форм. Возрождение (фр. «Ренессанс», итал. «Ринашименто») – грандиозное культурное движение, возрождающее античность и «оживляющее лучшее в затухающем средневековье», открывающее перспективы развития западной культуры Нового времени. Романтичное отношение к античности. Античность как идеал, а не реальность. Возрождение это преобразование умов, а не жизни, воображения, а не реальности, культуры, а не цивилизации. От средневековой церковной идеологии к гуманизму, в центре которого Человек. Пико делла Мирандола о безграничных возможностях человека. Искусство Возрождения: создание идеала, к которому стремится человек, переплетение художественного и научного, универсальная одаренность.

· Хронологические рамки итальянского Возрождения (достаточно условные): конец XIII – XIV вв. – Проторенессанс, предвозрождение (итал. – дученто и треченто), XV в. – Ранний Ренессанс, раннее Возрождение (кватроченто), конец XV – первая половина XVI в. – Высокий Ренессанс, высокое Возрождение (чинквеченто).

· Формирование ренессансной культуры в итальянских городах-государствах Флоренция, Сиена и Пиза, Падуя, Феррара и Генуя, Милан, а также Венеция и Рим.

· Архитектура итальянского треченто: переработка принципов античной ордерной системы, создание новых типов зданий. Черты готики и Проторенессанса в храмовой и светской архитектуре: Санта–Мария дель Фьоре и Палаццо делла Синьория во Флоренции, Фонте Маджоре в Перуджи (Арнольфо ди Камбио), Кампанила (Джотто ди Бондоне). Создание нового типа жилого здания («палаццо»), восприятие здания как единого целого, неповторимая индивидуальность архитектуры периода кватроченто: купол собора Санта-Мария дель Фьоре и капелла Пацци во Флоренции (Филипп Брунеллески), Скуола ди Сан-Марко в Венеции (семейство Ломбардо и М.Кодуччо). Предвестие нового классического стиля, новый тип палаццо, мотивы римской триумфальной арочности в эпоху высокого Возрождения: Темпьетто в Риме и дворцовый комплекс в Ватикане (Браманте), палаццо Бевилаква в Вероне (Микеле Санмикеле).

· Скульпторы треченто: весомый Николо Пизано («Аллегория Силы» Пизанского баптистерия, кафедра Пизанского собора), конкретный А. ди Камбио (статуя на гробнице кардинала Гийома де Брей). Интерес к индивидууму и стремление к героизации и обобщению в период кватроченто в творчестве изобретательного Лоренцо Гиберти («Врата рая»), новатора почти во всех жанрах и разновидностях пластики Донателло («Давид», «Конная статуя кондотьера Гаттамелаты»).

· Особенности живописи итальянского Возрождения: прямая (линейная) перспектива, знание анатомии и пропорций человеческого тела, интерес к бытовым сценам, пейзажу, портрету, масляная и станковая живопись. Взлет эстетизма. «Расчленение» – страсть ренессансных художников. Ренессансная картина («тондо») – окно в мир.
· Художники треченто: торжественный Чимабуэ («Мадонна на троне»), решительный Пьетро Каваллини («Страшный суд»), преобразователь искусства, многозначительный и наблюдательный Джотто ди Бондоне («Поцелуй Иуды», «Оплакивание Христа»), воспетый Петраркой, изысканный Симоне Мартини («Кондотьер Гвидориччо да Фольяно», «Благовещение»). Кризис искусства треченто к концу XIV в. («Триумф смерти»).

· Мастера эпохи кватроченто: неповторимый Мазаччо («Чудо со статиром», «Троица», «Изгнание из рая»), лиричный и изящный Фра Беато Анжелико («Благовещение»), «благочестивый» бунтарь Филиппо Липпи («Мадонна с младенцем»), трепетный и беспокойный Сандро Боттичелли («Рождение Венеры», «Покинутая», «Весна»), великий колорист Антонелло да Мессина («Св. Себастьян»), смелый Андреа Мантенья («Мертвый Христос»), венецианский «историк» Витторио Карпаччо («Венецианки», «Портрет рыцаря», «Принесение во храм»).

· Высокий Ренессанс. Леонардо да Винчи (1452-1519), homo universale, «гражданин мира», живописец и инженер, архитектор и ученый, скульптор и поэт… Гений эпохи Возрождения и великий экспериментатор, каждое творение которого – открытие («Тайная вечеря», «Джоконда», «Мадонна в гроте», «Мадонна с гвоздикой»). Рафаэль Санти (1483-1520), одухотворенный и уравновешенный, последовательный и импозантный, певец мадонн, «божественный Санцио», самый гармоничный художник Высокого Возрождения (тондо «Мадонна Конестабиле», «Мадонна в кресле», «Сикстинская мадонна», «Преображение», «Афинская школа»). Микеланджело Буонарроти (1475-1564), «горная вершина Ренессанса», титан Возрождения, поэт скульптуры, не признающий никаких авторитетов (скульптуры «Давид», «Пьета», «Снятие с креста», тондо «Святое семейство», росписи Сикстинской капеллы).

· Венецианская школа: легендарный и прозорливый Тициан («Портрет папы Павла III», «Кающаяся Мария Магдалена»), праздничный Веронезе («Тайная вечеря», «Триумф Венеции»), мечтательный Джорджоне («Юдифь», «Спящая Венера»), предшественник барокко, темпераментный и романтический Тинторетто («Тайная вечеря», «Происхождение Млечного Пути», «Распятие»).
· Маньеризм как кризис гуманистических идеалов и господствующее художественное течение в Италии к 1540 г.: преувеличенная выразительность, неустойчивость и шаткость мира, изысканность виртуозных линий, произвольность вытянутых фигур. Вычурный Якопо Пантормо («Положение во гроб»), изощренный Пармиджанино («Мадонна с длинной шеей», «Мадонна с пророком Захарией», «Мадонна с розой»), виртуозный декоративист Бенвенуто Челлини («Персей», солонка Франциска I).
· Искусство Возрождения, в котором тесно переплетаются пути художественного и научного постижения мира и человека – предвестие едва ли не всех тенденций, которыми будет жить европейское искусство в последующие века.
· Северное Возрождение – культурный феномен XV-XVI столетий в европейских странах, располагающихся севернее Италии (Нидерланды Германия, Франция). Достаточно условный термин, поскольку «возрождать было нечего», памятников и воспоминаний античности здесь существовало немного. Влияние Реформации, Крестьянской войны в Германии, революции в Нидерландах, исхода столетней войны Франции и Англии, кровавые распри католиков и гугенотов, готических мотивов, усиливающейся притягательности итальянского искусства, распространяющейся гуманистической образованности на формирование своеобразного стиля Северного Возрождения.
· Окружающая реальность как предмет пристального внимания североевропейских мастеров. Органичное включение в ритм жизни его мира. Ренессанс и Реформация (борьба с господством католической церкви) как реакция на кризис позднего средневековья. Несовместимость Реформации и Ренессанса. Влияние Реформации на искусство Северного Возрождения в пристальном внимании к реалиям, к точности деталей, в интересе к изображению нарочито грубого, даже отталкивающе-безобразного, что удивительно сочетается с чувством мистического, ирреального.

· Выгодное географическое положение, развитие ремесел и торговли, бурный расцвет городов как причины, определяющие специфику нидерландского художественного стиля. Герцоги и бюргерство как основные заказчики живописи: загадочного Яна Ван Эйка («Гентский алтарь», «Портрет четы Арнольфини»), фантасмагоричного Ханса Мемлинга (триптих «Страшный суд»), демонического Иеронимуса Босха («Воз сена», «Сад земных наслаждений», «Несение креста»), «обыденного» Питера Брейгеля Старшего («Охотники на снегу», «Слепые», «Падение Икара»).

· Окончание Столетней войны, правление «всемирного паука» Людовика XI – стимулы для развития культуры. Замки Луары как «колыбель французского Возрождения» (Плесси-ле-Тур, Амбуаз, Шамбор, Шенонсо). Придворная живопись Франции: величавый Жан Фуке («Меленский диптих», «Портрет Карла VII»), тщательный Жан Клуэ («Портрет Франциска I»).

· Отсутствие единой сильной национальной церкви, Реформация, территориальная и религиозная раздробленность – причины политического и культурного отставания Германии XV-XVI в.в. Спонтанное и импульсивное проявление нового в искусстве Германии. Гравюра и живопись как ведущие жанры изобразительного искусства: виртуозный Альбрехт Дюрер («Автопортреты» 1498 и 1500 гг., «Праздник четок», «Четыре всадника», «Мастерские гравюры»), противоречивый Лукас Кранах Старший («Распятие», «Проповедь Иоанна Крестителя»), «интернациональный психолог» Ганс Гольбейн Младший («Послы», «Портрет сэра Томаса Мора», «Портрет Эразма Ротердамского»).
Тема 10. Искусство Западной Европы XVII-XVIII в.в.

· Великие географические открытия, колонизация Нового Света, теория гелиоцентрической космогонии, буржуазные революции (нидерландская начала XVII века, английская 1648 года, Великая французская 1789 года) как факторы изменения мировоззрения людей, понимания роли и места человеческой личности в окружающем мире. «Человек всего лишь тростник, слабейшее из творений природы, но он – тростник мыслящий» (Паскаль).

· «Барокко» – загадочный термин, обозначающий общую тенденцию стремления к динамизму, переход от преимущественно пластического восприятия к преимущественно живописному, усиление регламентации искусства со стороны государства, развитие искусства парадного, придворного, «бюргерского». Соединение мистики и рациональности, фантастичности и приземленности, иррациональности и деловитости. Искусство барокко – это живописная иллюзорность, тяготение к ансамблевости, к метафоре, к организации пространства, синтез архитектуры и скульптуры, нарушение принципов прямой линейной перспективы.

· Искусство Италии и «вечного города» Рима эпохи предвестия и раннего барокко (конец XVI – началоXVII вв.). Смесь древности и современности, величия и унижения, роскоши и убожества. «Жанрист» Микеланджело Меризи да Караваджо, более известный как просто Караваджо, давший название мощному реалистическому течению в искусстве («Гадалка», «Вакх», «Обращение Савла», «Успение Богородицы», «Ужин в Эммаусе», «Юноша с лютней»), создатель «героического пейзажа» тщательный Аннибале Карраччи («Господи, камо грядеши?», люнет «Бегство в Египет», «Мертвый Христос», «Воскресение Христа»).
· Искусство Италии XVIII века: поэзия руин или итальянский вариант рококо? Ансамблевость и неразрывная связь скульптуры с архитектурой. Чародей римского барокко Борромини (римская церковь Сан Иво, 1642-1660), универсальный скульптор и архитектор Бернини (Королевская лестница в Ватикане, грандиозная колоннада и оформление гигантской площади собора св.Петра, 1656-1667; «Экстаз св.Терезы»): от «импозантного декорума» и «большого стиля» к неподдельной одухотворенности.
· Итальянская живопись XVIII века: сплав академичности, идеализации, патетики, материальности формы, энергии и драматизма, новшества в понимании светотеневой моделировки. Фантаст и романтик Маньяско («Христос на галилейском озере», «Привал бандитов»), глубокий Креспи («Автопортрет», «Вступление в брак», «Деревенская девушка», «На кухне»), архитектор мечты Пиранези, создавший уникальный жанр воображаемой архитектуры («Вид на Римский Форум», сюита «Мнение об Архитектуре», Порт Рипетта»), блистательный и даже отчасти рокайльный Тьеполо («Путь на Голгофу», «Пир Клеопатры», «Девушка с попугаем», «Аллегория с Венерой и Временем»), мастер «ведуты» Каналетто («Регата на Большом канале», «Каприччо с колоннадой», «Двор каменотеса», «Римский Колизей», «Таможня»), пейзажист настроения Гварди («Венецианский дворик», «Концерт», «Площадь Сан-Марко»). «…Стоит Венеция, отразив в адриатические волны свои потухнувшие дворцы…» (Гоголь)

· Фламандское искусство XVII века – «это, прежде всего Рубенс и еще раз Рубенс» («Снятие с креста», «Похищение дочерей Левкиппа», «Елена Фоурмен со своими детьми», «Прибытие Марии Медичи в Марсель», «Афродита и Арес»). «Король художников», баловень судьбы, символ эпохи или пленник золотой клетки? Призрак пустоты в мотивах схваток, обнаженных телах и динамических композициях.

· Школа Питера Пауля Рубенса: «изящный баловень судьбы» Ван Дейк («Портрет семьи Ломеллини», «Портрет трех старших детей Карла I», «Автопортрет») и другие «скромные спутники колесницы Рубенса». Художники стиля «манеккен-пис»: изысканно-грубоватый «реалист» Йорданс («Сатир в гостях у крестьянина», «Семейный портрет», «Бобовый король»), корифей натюрморта, гениальный «метрдотель» Снейдерс («Рыбная лавка», «Фруктовая лавка», «Охота на кабана»), основоположник «кабацкого жанра» беспокойный Браувер («Сцена в таверне», «Операция», «Курильщики»).
· Эволюция или деградации «среднего человека» в зеркале голландского искусства XVII века? Своя правда «малых голландцев», или Живопись как товар. Kabinettmalen: рассказчик в картинка Стен («Визит врача», «Родины», «Кавардак»), интерьерный Питер де Хох («Дворик дома в Делфте», «Хозяйка и служанка»), «фактурный» и виртуозный Терборх («Визит», «Бокал лимонада», «Концерт»). Жанровая живопись и пейзаж: тончайший и лиричный живописец вечности, «великий малый голландец» Вермер Делфтский («Офицер и смеющаяся девушка», «Служанка с кувшином молока», «Вид Делфта», «Любовное письмо», «Искусство живописи», «Девушка с жемчужиной – Северная Джоконда»), романтически настроенный Рейсдал («Морской берег», «Мельница у Вейка», «Водопад»). Портрет: чувственный и темпераментный «пессимист» Халс («Улыбающийся кавалер», «Цыганка», «Малле Баббе», «Регенты приюта для престарелых»). Натюрморт или «stil–liven»: Клас («Натюрморт со свечой»), Хеда («Завтрак с ежевичным пирогом»), Калф («Натюрморт»).

· Чудо «бюргерской» Голландии – Рембрандт Харменс Ван Рейн («Возвращение блудного сына», «Ночной дозор», «Даная», «Урок анатомии доктора Тюльпа»). Художник, которого «выбрала» живопись. Рембрандт и современники: сюжет для басни «Осел и Соловей»? Торжество над пессимизмом Экклезиаста, или Над чем смеялся Рембрандт в своем последнем «Автопортрете» (1665-1668).
· Блистательная «мировая» карьера Испании и начало ее «банкротства» в XVII веке. Мертвое государство, но живое искусство? Грек при дворе Филиппа II, или Великий испанский художник Доменико Теотокопули, более известный как Эль Греко («Снятия одежд с Христа», «Погребение графа Оргаса», «Вид Толедо», «Христос изгоняет торговцев из храма», «Мальчик, раздувающий лучину»). Поздний маньеризм, барокко, позднее эхо Византии или раннее предвестие экспрессионизма?

· Традиционная набожность времен Реконкисты и «тенебросо» испанских «караваджистов» – истового Сурбарана («Поклонение пастухов», «Отрочество Богоматери», «Апофеоз Фомы Аквинского», «Молитва святого Бонавентуры») и гордого Риберы («Троица», «Хромоножка», «Святая Инесса», «Отшельник Павел»). История о стеклянных слезах испанской скульптуры, наивном Филиппе IV, проницательном Иннокентии X («Troppo vero!») и последнем «живописце истины» XVII века Диего Веласкесе («Сдача Бреды», «Венера с зеркалом», «Папа Иннокентий X», «Менины», «Христос в доме Марфы и Марии»).
· Искусство Франции XVII и XVIII веков, «против которого работало время»: от репрезентативного «большого стиля» (барокко на французский лад) к «стилю регентства» (раннее рококо), послереволюционному классицизму и наполеоновскому «ампиру». Эволюция станковой живописи Франции: офортист и гравер, мастер гротеска Калло («Дуэлянт», «Дерево повешенных», «Осада Ла Рошеля»), искренний мастер светотени Ла Тур («Рылейщик», «Скорбящая Мария Магдалина», «Новорожденный», «Платеж»), строгий мечтатель и классицист Пуссен («Смерть Германика», «Танец под музыку времени», «Автопортрет»), «рокайльный» Ватто («Жиль», «Гамма любви», «Мецетен», «Паломничество на остров Киферу»), услаждающий взор «кондитер» Буше («Осенняя пастораль», «Портрет мадам де Помпадур», «Купание Дианы»), «мирный» поэт обыденного Шарден («Скат», «Прачка», «Молитва перед обедом»), артистичный живописец света и воздуха Фрагонар («Качели», «Поцелуй украдкой»), знаменосец искусства Революции Луи Давид («Смерть Марата», «Клятва Горациев»). Версаль как образец «стиля Людовика XIV» и классического ландшафта.
· Искусство Англии XVII и XVIII веков. Литературность и даже «драматургичность» английской живописи в творчестве «развлекающего и язвительного» Уильяма Хогарта («Девушка с креветками», циклы эстампов «Карьера проститутки», «Карьера мота», «Модный брак»). Портрет как основной жанр английского искусства XVIII века: антиподы Рейнолдс («Гаррик между музами Трагедии и Комедии», «Портрет Нелли О’Брайен», «Девочка с земляникой») и Гейнсборо («Портрет дочерей художника», «Утренняя прогулка», «Портрет мистера Эндрюса с женой»).
· Классицизм как художественный стиль в европейском искусстве XVII–начала XVIII вв., одной из важнейших черт которого было обращение к формам античного искусства, как к идеальному эстетическому и этическому эталону, и который развивался в острополемическом взаимодействии с барокко. В целостную стилевую систему сложился во французской художественной культуре XVII в.
Тема 11. Искусство России XVII–XVIII вв.

· XVII столетие – «бунташный» век с «Медным» и «Соляным» бунтами, восстаниями под предводительством Ивана Болотникова и Степана Разина. Время реформ патриарха Никона, богословской полемики и раскола церкви. Изменения в хозяйственной сфере, с созданием мануфактур, сближение с Западной Европой. Завершение истории древнерусского искусства, открытие пути к новой светской культуре.
· Три этапа архитектуры: первая четверть XVII в. – связь с традициями XVI века; 40-80-е годы – поиск нового стиля; конец столетия – отход от старых приемов и утверждение новых, свидетельствующих о рождении зодчества нового времени. Продолжение шатрового строительства: «Дивная» церковь в Угличе, шатер над Спасской башней Кремля. Крупнейшее светское здание Московского Кремля – Теремной дворец, «многообъемностью» помещений, многоцветностью декора (резной по белому камню орнамент экстерьера, роспись С.Ушакова внутри) напоминающий деревянные хоромы.
· Новый стиль – «московское», или «нарышкинское барокко»: большинство храмов этого направления было построено по заказу знатных бояр Нарышкиных. Центричность и ярусность, симметрия и равновесие масс как самобытная, но близкая стилю европейского барокко система. Типичные образцы «нарышкинского барокко» — церкви в подмосковных усадьбах знати: церковь Покрова в Филях, усадебный храм Л.Нарышкина («легкая кружевная сказка»). Географическая масштабность архитектуры: строительство ведется в Москве и ее окрестностях, в Ярославле, Твери, во Пскове, в Рязани, Костроме, Вологде, Каргополе и т.д.
· Наличие двух художественных направлений в изобразительном искусстве на рубеже XVI—XVII вв: «годуновская школа» (следование монументальным образам Рублева и Дионисия) и «строгановская школа» (подписная, драгоценная миниатюра, с тщательным, мелким письмом, изощренностью рисунка, богатством орнаментации, обилием золота и серебра, рассчитанная на ценителя искусства).
· Оружейная палата середины XVII в. – художественный центр всей страны, мастера которой расписывали церкви и палаты, подновляли старую живопись, писали иконы и миниатюры, создавали рисунки для икон, хоругвей, церковного шитья, ювелирных изделий. Здесь работали все выдающиеся художественные силы Руси, иностранные мастера, отсюда шли заказы на исполнение росписей, станковых и монументальных работ в самых разных техниках.
· Симон Ушаков – царский изограф, теоретик искусства, глава нового движения, провозглашающего задачи живописи, которые вели к разрыву с древнерусской иконописной традицией. Ушакова занимали вопросы взаимоотношения живописи с реальной натурой, «отношения искусства к действительности». Прекрасный педагог, умелый организатор, один из главных живописцев Оружейной палаты, он был верен своим теоретическим выводам в собственной практике. В его любимых темах («Спас Нерукотворный», «Троица»), видно, как художник стремится избавиться от условных канонов иконописного изображения. Он добивается телесного тона лиц, почти классической правильности черт, объемности построения, подчеркнутой перспективы. При композиционной схожести с рублевской «Троицей» «Троица» Ушакова не имеет с ней ничего общего, нет одухотворенности образов Рублева: ангелы – земные существа, стол с чашей – символ таинства жертвы – натюрморт.
· Фрески XVII в.: изображения измельчены, с трудом читаются на расстоянии, покрывают стены, столбы, наличники одним сплошным узором, жанровые сценки переплетаются с затейливыми орнаментами. Орнамент покрывает архитектуру, фигуры людей, костюмы, из орнаментальных ритмов вырастают пейзажные фоны. Декоративизм, праздничность и постоянный интерес к человеку в его повседневной жизни – особенности фресковой росписи XVII столетия.
· Портретный жанр как предвестник искусства будущей эпохи. Портрет – парсуна (от искаженного «персона») – родился еще на рубеже XVI— XVII вв. Изображения еще близки к иконе, но в них уже есть определенное портретное сходство, изменения в языке изображения, при всей наивности формы, линеарности, статичности есть попытка светотеневой моделировки.
· В XVII столетии чаще появляется круглая скульптура, почти совсем незнакомая предыдущим эпохам. Стремление к подчеркнутой пластичности, объемности сказалось и на изделиях из металла: чеканных золотых и серебряных ризах икон, на разнообразных формах утвари, как церковной, так и светской. Любовь к многоцветному узорочью вызвала новый расцвет искусства эмалей, особенно сольвычегодских и устюжских мастеров.
· Искусство первой трети XVIII века. Реформы Петра I в экономической, государственной, политической, военной и общественной жизни, в просвещении, науке и искусстве. Характерная черта культуры в целом и изобразительного искусства в частности – «спрессованность» развития. Стремление к объективному познанию мира, развитие наук, расширение книгопечатания, создание в конце петровского правления Академии наук – все это содействовало укреплению новой, светской культуры. Русское искусство выходит на общеевропейские пути развития, отказываясь от средневековой замкнутости, но не порывая с вековыми национальными традициями.
· Вариативность знакомства русских с европейским искусством: приглашение западных художников в Россию, приобретение европейских произведений искусства, обучение наиболее способные мастера в заморских странах как пенсионеров, за государственный счет. Первые посланцы – художники братья Никитины, М.Захаров, Ф.Черкасов, А.Матвеев. Остальные обучались по старинке, в традициях Оружейной палаты, при Санкт-Петербургской типографии, при Кунсткамере. 1724 г., указ Петра об учреждении «Академии», при которой существовало художественное отделение, где главное внимание уделялось рисунку, гравюре, практическим задачам насущного характера. 1748 г., художественное отделение расширено до классов архитектуры, скульптуры, живописи и перспективы.

· Новая конструктивная система в архитектуре. В 1703 г. был заложен город, ставший столицей Российской державы («Самый предумышленный город на свете» – Ф.М.Достоевский). План Петербурга с его регулярностью и симметрией, параллельно-перпендикулярным устройством улиц, застройкой по красной линии был новым по сравнению с древнерусскими городами. Город возник сначала как крепость и порт, поэтому Петропавловская крепость и Адмиралтейство были одними из первых построек. Свой образ Петербурга созидал опытный зодчий и строитель Доменико Трезини, главный архитектор города того времени, создавший Петропавловский собор, доминанту новой столицы; Петровские ворота Петропавловской крепости в честь победы России в Северной войне; Летний дворец Петра в Летнем саду.
· Новое по своему назначению и архитектуре здание первого русского музея – Кунсткамеры (Г.-И.Маттарнови, Н.-Ф.Гербель, Г.Кьявери и М.Земцов). Меншиковский дворец на Васильевском острове как новый тип усадьбы (сочетание нового каменного дворца, старого – деревянного, церкви и обширного регулярного сада позади постройки). Наряду с городскими усадьбами начинается строительство загородных резиденций вдоль Финского залива.

· Строительство частных жилых домов. Канцелярией от строений, возглавляемой Трезини, намечается возведение с помощью деревянных каркасов с забутовкой из глины и щебня мазанковых зданий: двухэтажные, как правило, строились уже каменные. Дифференцирование домов (по имущественному цензу), обязательные («образцовые») типы застроек, которые выходят фасадом на улицу и вместе с оградами и воротами создают единую линию улиц и набережных. Центр города – Адмиралтейская сторона, где от Адмиралтейской башни со шпилем тремя лучами отходят Невский и Вознесенский проспекты, Гороховая улица.
· Картина маслом на светский сюжет занимает главное место в живописи начала XVIII в. Новые техника и содержание рождают свои приемы, свою систему выражения. Среди станковых картин, монументальных панно, плафонов, миниатюр предпочтительное место отводится портрету: камерному, парадному; в рост, погрудному, двойному. Исключительный интерес к человеку, характерный именно для русского искусства. В Преображенской серии портретов («портретах шутов») видно внимание к человеческому лицу (портрет Якова Тургенева), к реалиям быта («натюрморт» в портрете Алексея Василькова). Но по глубине пространства, лепке объема, анатомической правильности фигур «Преображенская серия» лежит в системе предыдущего столетия («заключительный аккорд древнерусской живописи»).
· 1716 год – год посылки первых русских художников за границу – начало новой художественной жизни России, связанной с новым, светским искусством. И.Никитин как основатель новой русской живописи, «персонных дел мастер», гофмалер (портрет племянницы Петра Прасковьи, портрет любимой сестры Петра Натальи Алексеевны, знаменитый портрет Петра в круге, изображение Петра на смертном одре). А.Матвеев – художник, обогативший отечественное искусство достижениями европейских живописных школ, первый из русских мастеров глава «живописной команды» Канцелярии от строений, руководит всеми монументально-декоративными работами, которые ведутся в Петербурге и его окрестностях. Вместе со своей командой он украшает живописными панно Сенатский зал Двенадцати коллегий, пишет иконы для петербургских церквей, создает станковые произведения («Автопортрет с женой» – поэтический образ дружественного и любовного союза).
· Конный монумент императора Петра I, образ полководца, триумфатора в традициях, начало которых лежит еще в памятнике Марку Аврелию – «взлет гения» Бартоломео Карло Растрелли, флорентийского мастера, воспитанного в традициях берниниевского барокко, работавшего и как архитектор, и как скульптор в разных жанрах: от «кумироделия всяких фигур» до строительства фонтанов и создания театральных декораций. Среди его наиболее известных работ: бюст А.Меншикова, внешне эффектный, величественный образ «прегордого Голиафа, герцога Ижорской земли»; портретный бюст Петра (типичное произведение барокко: композиция с подчеркнутой пространственностью и акцентом на множественности фактур, со светотеневыми контрастами пластических масс, образ целой эпохи); статуя Анны Иоанновны с арапчонком (расцвет монументальной русской скульптуры).
· Процесс становления светского искусства во всех его видах и жанрах к концу жизни Петра. Сумбур так называемой «эпохи дворцовых переворотов» вокруг русского трона после смерти Петра. Внутренняя нестабильность не могла не отразиться и на развитии искусства.
· Искусство середины XVIII века. Два этапа развития искусства середины XVIII в.: 30-е годы – мрачное время правления Анны Иоанновны, засилья иноземцев; 40-50-е годы – елизаветинское правление, некоторое смягчение нравов предыдущего времени, рост национального самосознания, поощрение всего отечественного, время русского барокко.
· Расцвет архитектуры 30-х-40-х годов связан с именем Ф.Б.Растрелли (дворцы Бирона, летний дворец Елизаветы Петровны, дворец М.Воронцова, Зимний дворец в Петербурге, комплекс Смольного монастыря). Московская архитектурная школа во главе с Д.Ухтомским. Триумфальные арки в честь выдающихся событий как синтез архитектуры, скульптуры и живописи (Троицкие, Адмиралтейские, Аничковские ворота).
· Создание барочного стиля в архитектуре не могло непосредственно не отразиться на живописи, прежде всего на монументально-декоративной, широко применявшейся во дворцах и церквях Растрелли и других архитекторов этого времени. Русский живописец А.Антропов, в чьем живописном почерке «архаизмы» сыграли роль большой художественной выразительности. Камерным портретам художника (статс-дамы А.Измайловой, М.Румянцевой, А.Бутурлиной) свойственны: поясное изображение, полуфигура и лицо максимально приближены к зрителю, колорит строится на контрастах больших локальных цветовых пятен. Антропов улавливает наиболее существенное в своих моделях, и потому его портреты удивительно жизненны. Парадный портрет Петра III – шедевр, в котором дворцовая обстановка, парадные регалии оказываются в контрасте с жалкой в своей напыщенности уродливой фигурой императора.
· «Мозаичных дел мастер», или Влияние М.Ломоносова на искусство середины века. Изобретение цветных смальт для мозаик, не уступающих по красоте итальянским. Мозаики «Полтавская баталия», портреты Петра I и Елизаветы Петровны как могучее средство монументальной пропаганды высоких патриотических идей.
· Искусство второй половины XVIII века – периода расцвета абсолютной монархии в России, могущества русского дворянства и… надвигающегося кризиса (восстание Пугачева, «вольтерьянство» просвещенных дворян, увлечение масонскими и тираноборческими идеями). Быстрый взлет русской художественной культуры, формирование целого поколения мастеров, представленного крупными творческими индивидуальностями.
· Основание по инициативе И.Шувалова и М.Ломоносова Академии художеств (1757), первого (на долгие годы единственного…) и крупнейшего художественного центра, определившего пути русского искусства на протяжении всей второй половины столетия. Изучение великих мастеров прошлого, античности – основа художественного образовании в Академии. Ведущее направление – классицизм (что характерно и для европейских академий) с его благородными идеалами, высокопатриотическими, гражданственными идеями служения отечеству, восхищением внутренней и внешней красотой человека (философия просветительства, движения, возникшего в Англии и во Франции). Пенсионерство как художественное сотрудничество, принесшее русским мастерам быстрое европейское признание. Иностранцы – уже не мэтры-учителя, а мастера, чье место в русской художественной среде зависит от их собственных дарований.
· В.Баженов – величайший мастер русского классицизма, художником необычайной фантазии, оказавшим огромное влияние на развитие не только практического зодчества, но и архитектурной теории. И это при том, что большинство его проектов даже не было осуществлено… Проект Кремлевского Дворца (реконструкция всего Кремля), ансамбль Иоанновской площади, ансамбль в Царицыне, замысел реорганизации Академии художеств, организация картинной галереи, создание «Модельного дома» как основного проектного центра Москвы и центра русской теоретической мысли в архитектуре, участие в переводе Витрувия, обращение к древнерусскому наследию – далеко не полный перечень сфер интересов В.Баженова, с чьим творчеством как архитектора связывается становление и утверждение классицизма. М.Казаков (здание Сената, церковь Филиппа Митрополита) и И.Старов (Троицкий собор Александро-Невской лавры, Таврический дворец) – выдающиеся русские зодчие, вместе с Баженовым участвовавшие в процессе становления русского классицизма.
· Расцвет русской скульптуры, связанный с именами Гордеева, Козловского, Щедрина, Прокофьев. Наивысшие достижения в скульптуре принадлежат Ф.Шубину, земляку Ломоносова, прибывшего в Петербург уже художником, постигшим тонкости костерезного дела. Бюсты А.Голицына (сложный абрис и разворот головы и плеч, трактовка разнофактурной поверхности, тончайшая моделировка лица и более свободно-живописная – одежды – все напоминает приемы барокко), П.В.Завадовского (резкость поворота головы, пронзительность взора, аскетичность всего облика, свободно развевающиеся одежды – метод трактовки предвещает эпоху романтизма), Ломоносова (сложная многогранная характеристика образа, лишенная всякой официальности и парадности, живой ум, энергия, сила в облике, разные ракурсы, дающие разные акценты).
· Исторический жанр живописи, как наиболее последовательно воплотивший принципы классицизма. Трактовка античных и библейских сюжетов, национальной истории соответственно гражданственным и патриотическим идеалам просветительства в творчестве: А.Лосенко – выпускника и первого русского профессора класса исторической живописи Академии, автора «Владимира и Рогнеды» – картины с театрально-условным характером (при всей декламационности и патетике в ней много искреннего); Г.Угрюмова, основной темой произведений которого являлась борьба русского народа с иноземными завоевателями  («Торжественный въезд в Псков Александра Невского», «Взятие Казани»).
· Жанр портрета как наиболее успешный в живописи второй половины ХVШ в. Ф.Рокотов («Портрет великого князя Павла Петровича», «Портрет девочки Юсуповой»), создавший некий портрет-тип, соответствующий гуманистическим представлениям передовой дворянской интеллигенции о чести, достоинстве, «душевном изяществе». Д.Левицкий – величайший художник XVIII века, создатель парадного портрета (портрет архитектора А.Кокоринова, серия портретов воспитанниц Смольного института – «смолянок», объединенных темой юности, искрящегося веселья, особой жизнерадостности мироощущения), великий мастер камерного портрета (портрет М.Дьяковой как образ раскрывающейся жизни), автор репрезентативного портрета «Екатерина II – законодательница в храме богини Правосудия», где императрица представлена «первой гражданкой отечества», служительницей законов. В.Боровиковский, мастер портрета, в котором выражены черты нового направления в искусстве – сентиментализма (портрет О.Филипповой, говорящий об интересе к тонким «чувствованиям»; гениальный портрет М.Лопухиной, напоенный тишиной и томностью).
· Бытовой жанр не получил развития в стенах Академии. Все, что было сделано интересного в этом жанре, было сделано без прямого участия Академии. Картина «Юный живописец» (И.Фирсов, 1760-е годы), изображающая маленькую девочку, под надзором сестры позирующую юному художнику как «первая ласточка» русского бытового жанра, в котором впоследствии работали М.Шибанов и И.Ерменев.
· Последняя четверть XVIII в.: становление русского пейзажного жанра. Сочетание видового и декоративного начала, трехцветная схема, изображение окрестностей Петербурга, образ безмятежно ясной природы, архитектурные сооружения в качестве фона, пасущиеся стада, люди, находящиеся в единении с природой, созвучность идеалу сентиментализма – основные черты творчества родоначальника национального пейзажа С.Щедрина, первого профессора-руководителя пейзажного класса Академии художеств. Дальнейшее развитие русского пейзажного жанра: от мастера акварельного пейзажа и батальных сцен М.Иванова и родоначальника городского пейзажа Ф.Алексеева до величественного, классицистического Ф.Матвеева с его стремлением создать глубоко прочувствованный образ русской природы.
· Развитие русской архитектуры и изобразительного искусства XVIII века по законам Нового времени. Непростой путь освоения законов общеевропейского развития в минимально короткие сроки, достойное место русской светской художественной культуры среди европейских школ при сохранении своей специфики и создании собственной системы в жанровом и типологическом отношениях.
Тема 12. Искусство Европы XIX века
· Роль промышленного переворота в Англии XVIII столетия и Французской революции 1789–1794 гг. в формировании новой эпохи в европейской художественной культуре. «Больные вопросы современности». Раскрытие трагических противоречий между личностью и обществом, связь художников с общественно-политической борьбой, создание соответствующих тем и образов, быстрое распространение новых художественных течений по всему миру – характерные черты культуры и искусства XIX столетия. Классицизм – последний великий стиль, присущий архитектуре и живописи, пластике и театру.

· Французский классицизм последней четверти XVIII – первой трети XIX вв. Роль разума как главного критерия в познании прекрасного, призыв к воспитанию в человеке чувства долга. «Революционный классицист» Луи Давид: путь от первого художника республики до придворного живописца империи. Академичный Ж.О.Д.Энгр («Портрет Франсуа Гране», «Купальщица Вальпинсон»). «Битвы» Энгра с романтиками (Делакруа) и реалистами (Курбе).

· Испанское искусство конца XVIII – первой половины XIX века: иностранные художники при дворе короля Фердинанда VII (Антон Рафаэль Менгс), время аутодафе, кровавых боев быков, оккупации и веры в демонические силы. Новая вспышка испанского гения в творчестве Франсиско Гойи – живого моста из «галантного» XVIII века в критический XIX. От гротесковых, карикатурных портретов к шпалерам, от «маскарадной» живописи к «Капричос», «Дезастрес», «Тавромахии» и «Диспаратес». Два романа в судьбе Гойи: авантюрный из жизни и роман искусства.

· Английское искусство конца XVIII – XIX века. Влияние событий общественно-политической и экономической жизни на английскую культуру. Достижения английского изобразительного искусства в жанре акварельного пейзажа. «Любитель старой зеленой Англии» Д.Констебл («Телега для сена», «Прыгающая лошадь»), типичный романтик Д.М.У.Тернер («Кораблекрушение», «Морозное утро»), «Гольбейн XIX века» Ф.Медокс Браун («Прощание с Англией», «Труд») и «Прерафаэлитское братство». Борьба Уильяма Морриса с обезличением в декоративном искусстве. Стилизаторство, символика как предвосхищение стиля модерн.

· Немецкое искусство XIX века. Ранний немецкий романтизм: борьба за духовное раскрепощение, за освобождение личности, раскрытие внутреннего мира и облика художника. Поэт немецкого пейзажа К.Д.Фридрих («Пейзаж с радугой», «Восход луны над морем»). Назарейская школа: стремление возрождению религиозно-нравственных устоев (Ф.Овербек, Ю.Шнорр фон Карльсфельд, П.Корнелиус). Дюссельдорфская школа: сюжеты из немецкой средневековой истории, облик и быт «маленьких людей» (М.Швинд, К.Шпицвег). «Бидермайер». Немецкие реалисты А.Менцель и В.Лейбль. «Югендстиль».
· Бунт против омертвевшего, осененного классическими традициями официального академического искусства XIX столетия. Реальная, живая жизнь с ее сюжетами и проблемами требовала нового способа отображения в искусстве, и первыми это ощутили художники поколения 1810-1820-х годов – романтики, пытавшиеся сломать классические схемы, отображая живые человеческие страсти.
· Романтизм 20-30-х годов XIX века как оппозиция классицистической школе. Основные принципы романтиков: горячий колорит, контрастные цветовые пятна, экспрессивность рисунка, экзотические мотивы. Французские романтики: героический Т.Жерико («Офицер конных егерей императорской гвардии, идущий в атаку», «Кораблекрушение фрегата «Медуза»), вождь французских романтиков Э.Делакруа («Ладья Данте», «Хиосская резня»). Романтизм – «не стиль, не живописная манера, а определенный эмоциональный строй».
· Принцип «современности» искусства, провозглашенный Гюставом Курбе, одним из главных создателей реалистической школы во французской живописи 1830—1850-х годов: отражать в живописи нравы, идеи и облик своей эпохи. Для художников следующего поколения призыв Курбе означал уже не только отказ от академических, литературных, мифологических и исторических сюжетов. Самым главным было обращение к темам современной жизни, воплощение их современным живописным языком, поиск соответствующих средств художественного выражения, новых форм – вот что стало задачей нового поколения художников.
· Реализм XIX века: поиски обобщенного монументального, а не анекдотически-жанрового образа трудового человека. Французский критический реализм, барбизонская школа (Т.Руссо, Ж.Ф.Милле, Ж.Дюпре). Пейзажист Камиль Коро как один из самых тонких мастеров французского пейзажа («Замок Пьерфон», «Пруд в Вилль д`Аврэ»). Жанровая живопись критического реализма в творчестве Г.Курбе («Автопортрет с черной собакой», «»Встреча»). Исторические события в графике О.Домье («Гаргантюа», «Законодательное чрево»). Далекая от «больных» вопросов современности салонная живопись.
· Искусство скульптуры XIX в., человеческое тепло и новые жизненные силы в которое вдохнуло творчество Огюста Родена («Врата Ада», «Бронзовый век», «Мыслитель», «Поцелуй»), в работах которого движения человеческого тела становятся средством передачи безгранично широкого спектра эмоций, а естественные и свободные положения фигур, неизвестные скульптуре раннего времени, отражают богатство внутренней жизни человека.
· «Салон отверженных», или История импрессионистов (1874 – 1886). В 1860-е годы вокруг Эдуарда Мане, считавшего себя последователем реализма Курбе и вслед за ним объявленного бунтарем, сплотилась небольшая группа единомышленников: блестящий и ироничный Эдгар Дега, друг Мане, соперничающий с ним в лидерстве; сын торговца Клод Моне; еще недавно скромный подмастерье живописца по фарфору парижанин Огюст Ренуар и его товарищи по мастерской – Фредерик Базиль и Камиль Писсарро, англичанин Альфред Сислей, упрямый провансалец Поль Сезанн... «Банда Мане», как добродушно называл их Камиль Коро, упорно шла в своих поисках к созданию современного живописного языка, к импрессионизму.
· В центре Парижа 13 апреля 1874 года в мастерской фотографа Надара открылась выставка картин. Вряд ли это событие могло удивить город, в котором вот уже полтора столетия Академия Изящных искусств регулярно устраивала свои знаменитые Салоны, если бы не одно обстоятельство. Впервые выставку у Надара устроили сами художники, и как раз те, кого знали как ярых противников Академии. Тридцать живописцев объявили себя «независимыми», независимыми от Академии Изящных искусств и от Салона – законодателя официальной моды в изобразительном искусстве. Сто шестьдесят пять картин продемонстрировали категорический разрыв с академическими традициями и заявили о существовании «нового искусства». В залы хлынула возбужденная толпа. Шокированная вызывающей обыденностью сюжетов, непривычной яркостью холстов «каких-то там» Моне, Ренуара, Сислея, Дега, Писсарро, Сезанна, она осыпала их насмешками, оскорблениями, издевательствами. Критик модного журнала «Шаривари» Луи Леруа язвительно и насмешливо прокомментировал все, им увиденное. Именно этому острослову принадлежит честь создания термина «импрессионисты», образованного им от названия одного из пейзажей Клода Моне «Впечатление. Восход солнца» («Impression. Soleil levant»).
· Основа импрессионизма – цвет – такой, каким он был в картинах Мане, особенно в его знаменитой «Олимпии», вызвавшей скандал в Салоне 1863 года. По выражению Сезанна, она «открыла новую эру в живописи»: цвет, освобожденный от своей классической, подчиненной функции окрашивания рисунка, от всякой повествовательности – «литературы», стал свободным голосом художника, с помощью которого он мог выразить свое видение, мысли и чувства. Импрессионисты изменили сам способ создания картины. Натурный метод художников-реалистов был применен ими гораздо последовательнее: весной 1864 года, отправившись на этюды по примеру «барбизонцев» – пейзажистов реалистической школы, Моне предложил Ренуару и Сислею не только начинать, но и завершать картину на пленэре (от фр. plein air – открытый воздух). Солнечный свет и воздух, меняя прямо на глазах краски природы, не позволяли неспешно рисовать, вынуждая живописца сразу фиксировать цвет свободно брошенными на холст мазками. «Пишу, что вижу и так, как вижу» (Моне).
· Брошенное в полемическом задоре слово прижилось. Оно стало не просто названием группы художников и созданного ими нового художественного метода, а символом творческой революции. Может быть, именно поэтому его иногда не совсем правомерно распространяют на все французское искусство середины и второй половины XIX века. Действительно, весь этот период – время борьбы за освобождение от устаревших стереотипов, правил и норм, сковывающих творческую волю художника, время рождения и великолепного расцвета нового французского искусства, подготовившего и предопределившего великие открытия XX столетия. И в этот период импрессионисты сыграли решающую роль, хотя и были не единственными.
· Новый метод давал возможность каждому живописцу отражать свои впечатления и восприятие жизни. Великий Клод Моне («Стога», «Руанский собор», «Дама в саду», «Пруд в Манжероне», «Стог сена в Живерни») и «дружащий с реками и деревьями» скромный и поэтичный Сислей («Наводнение в Пор-Марли», «Канал Луэн в Море», «Баржи на канале Сен-Мартен») до конца своих дней воспевали красоту природы. Лиричный «папаша» Писсарро («Бульвар Монмартр», «Красные крыши», «Девочка с прутом») передал все обаяние Парижа конца XIX века – красочную суету городской жизни, прозрачную дымку парижского воздуха... Образ женщины, нежной и очаровательной современницы, сотканный из радужного цветного света, стал центральным в искусстве Ренуара («Ложа», «Зонтики», «Завтрак гребцов», «Порыв ветра», «Портрет актрисы Жанны Самари», «Девушка с веером», «Девушки в черном»). Самый независимый в среде импрессионистов Эдгар Дега («Голубые танцовщицы», «Абсент», «Репетиция», «Скаковые лошади в Лоншане») остался страстным рисовальщиком, а когда начал терять зрение, то отошел от мира, переставшего ему быть интересным… «Ниспровергатель основ» официального искусства Эдуард Мане («Завтрак на траве», «Олимпия», «Бар «Фоли-Бержер», «Розы в хрустальном бокале») самым первым (1883) ушел из жизни…
· Сила дарования, масштабность личности каждого художника во многом стали причиной неизбежного распада содружества импрессионистов. Последняя совместная выставка импрессионистов в 1886 году, а всего их было восемь, убедительно показала, что пути художников разошлись. История импрессионизма как художественного течения завершилась, но борьба за новое искусство продолжалась.
· Теперь ее вели художники «постимпрессионизма» – периода в истории французского искусства с середины 80-х годов XIX века по 1906 год – год смерти последнего великого постимпрессиониста Сезанна. Постимпрессионизм – эпоха гениальных одиночек: Поль Сезанн, Винсент Ван Гог, Поль Гоген, Анри Тулуз-Лотрек... Художники трагического, «проклятого» поколения дерзнули пойти своим путем, непонятые, отвергнутые современниками. Все они начинали с импрессионизма, но красота мгновений – далеко не все, чем жила душа и мысль человека в последние десятилетия богатого событиями XIX столетия. Потребность выразить в искусстве всю сложность ощущения жизни, все многообразие чувств, мыслей, представлений побуждало к поиску художественного языка более многопланового и универсального, чем импрессионистический, и при этом языка собственного: каждый из них мог сказать словами Шопенгауэра, предельно точно выразившего самоощущение личности этого времени: «Мир есть мое представление».
· Мастера постимпрессионизма значительно обогатили возможности использования цвета, как главного изобразительно-выразительного средства живописи, открыв дорогу новым поискам и экспериментам. Участник первых импрессионистских выставок, Сезанн («Игроки в карты», «Берега Марны», «Пьеро и Арлекин», «Каштаны и ферма в Жа де Буффан») продолжал работать на пленэре, применял в живописи метод оптического смешения красок, добиваясь синтеза цвета и формы. Голландец Винсент Ван Гог – художник с трагически короткой творческой жизнью («Красные виноградники в Арле», «Хижины», «Подсолнухи», «Арльские дамы») сумел извлечь из цвета всю мощь его эмоциональной выразительности, нашел язык, на котором страстно и горячо выразил свои чувства, подняв их до общечеловеческого, символического звучания. Вершиной трудных исканий Поля Гогена («Женщина, держащая плод», «Таитянская пастораль», «А, ты ревнуешь?», «Аве, Мария») стали полотна, созданные им в Океании, на острове Таити, где, как ему казалось, он обрел утраченную современным человеком связь с природой и вечностью. Художник острого взгляда Анри Тулуз-Лотрек («В кафе», «Танец в Мулен Руж», «В цирке Фернандо», «Салон на улице Мулен», афиши и театральный плакат) не питал иллюзий относительно окружающей его жизни, но при этом писал людей с теплотой, окрашенной нотками юмора, за которым внимательные видели тоску и отчаяние.
· Влияние постимпрессионистов на художественные школы новейшего времени. «Наби» и «Ар Нуво» как завершающие этапы периода развития европейской культуры на рубеже веков.
Тема 13. Искусство России XIX века

· Русское искусство первой половины XIX века. Всенародный подъем, связанный с Отечественной войной 1812 г. Война и восстание декабристов в русской культуре первой трети столетия. Острые противоречия времени в 40-е годы. Романтические мотивы литературе и искусстве, что естественно для России, уже более столетия вовлеченной в общеевропейский культурный процесс. Путь от классицизма к критическому реализму через романтизм.
· Возросшая общественная роль художника, значимость его личности, право на свободу творчества, в котором все более остро поднимаются социальные и нравственные проблемы; создание художественных обществ и специальных журналов («Вольное общество любителей словесности, наук и художеств», «Журнал изящных искусств», «Общество поощрения художников», «Русский музеум», «Русская галерея»), провинциальных художественных школ. Главенствующий стиль этого времени – зрелый, или высокий, классицизм (русский ампир).
· Архитектура первой трети века – это решение больших градостроительных задач. В Петербурге завершается планировка основных площадей столицы: Дворцовой и Сенатской. Особенно интенсивно после пожара 1812 г. строится Москва. Идеалом становится античность в ее греческом (и даже архаическом) варианте. Используется дорический (или тосканский) ордер, суровый и лаконичный. Огромную роль в общем облике здания играет скульптура, имеющая определенное смысловое значение. Многое решает цвет, обычно архитектура высокого классицизма двухцветна: колонны и лепные статуи – белые, фон – желтый или серьги. Среди зданий главное место занимают общественные сооружения: театры, ведомства, учебные заведения, значительно реже возводятся дворцы и храмы.
· А.Воронихин – крупнейший архитектор этого времени (Казанский собор). А.Захаров с 1805 г. – «главный адмиралтейств архитектор» (Адмиралтейство как главный ансамбль Петербурга). К.Росси – ведущий петербургский архитектор первой трети XIX в. («русского ампира»), «мыслящий ансамблями»: дворец или театр превращались у него в градостроительный узел из площадей и новых улиц (Михайловский дворец, теперь Русский музей; здание Александрийского театра; здание Сената на знаменитой Сенатской площади). «Самый строгий» из всех архитекторов позднего классицизма В.Стасов (Павловские казармы на Марсовом поле, «Конюшенное ведомство» на набережной Мойки, полковой собор Измайловского полка, триумфальные Нарвские и Московские ворота, интерьеры Зимнего дворца после пожара), который везде подчеркивает массу, ее пластическую тяжесть, статичность, внушительность и тяжеловесность. Исаакиевский собор в Петербурге (О.Монферран) – один из последних выдающихся памятников культового зодчества в Европе XIX века, объединившего лучшие силы архитекторов, скульпторов, живописцев, каменщиков и литейщиков, пример утраты классицизмом своей гармонии, утяжеления, усложнения.
· Связь скульптуры первой половины столетия с развитием архитектуры: статуи Барклая-де-Толли и Кутузова у Казанского собора (Б.Орловский), давшего символам героического сопротивления красивое архитектурное обрамление. Демократичность русской скульптура 30-40-х годов XIX в. («Парень, играющий в бабки» Н.Пименова, «Парень, играющий в свайку» А.Логановского). Два направления в скульптуре середины века: одно, идущее от классики, но пришедшее к сухому академизму; другое обнаруживает стремление к более непосредственному и многостороннему отображению реальности, оно получает распространение во второй половине века, но черты монументального стиля оба направления постепенно утрачивают.
· Истинные успехи живописи в романтизме. В портретном жанре ведущее место занимает О.Кипренский (картина «Дмитрий Донской по одержании победы над Мамаем», давшая право на пенсионерскую поездку за границу; портреты Е.Ростопчина, Д.Хвостова, мальчика Челищева, полковника лейб-гусаров Е.Давыдова – собирательный образ героя войны 1812 г.).
· Романтизм находит свое выражение и в пейзаже. С.Щедрин («Вид Неаполя в лунную ночь») первым открыл для России пленэрную живопись: он писал на открытом воздухе этюды, а завершал картину («украшал») в мастерской. В последних работах Щедрина все отчетливее проявлялся интерес к светотеневым эффектам. Как портретист Кипренский и баталист Орловский, пейзажист Щедрин часто писал жанровые сценки.
· Преломление бытового жанра в портретах В.Тропинина (портрет сына Арсения, портрет Булахова), художника, лишь к 45 годам освободившегося от крепостной зависимости. Лучшие из портретов Тропинина отмечены высоким художественным совершенством, искренностью образов, живостью и непосредственностью, которые подчеркиваются умелым освещением.
· Тропинин только ввел жанровый элемент в портрет. «Отец русского бытового жанра» – А.Венецианов («Жнецы», «Весна. На пашне», «Крестьянка с васильками», «Утро помещицы»), который соединил в своем творчестве элементы классицизма, романтизма, сентиментализма и натурализма, т.е. всех «живых» на начало XIX века художественных течений. Он не вскрывал острых коллизий жизни крестьянина, не поднимал «больных вопросов» современности. Он рисовал патриархальный быт, но не вносил в него поэтичность извне, не придумывал ее, а черпал ее в самой народной жизни.
· Развитие русской исторической живописи 30-40-х годов под знаком романтизма. «Гений компромисса» между идеалами классицизма и нововведениями романтизма – К.Брюллов («Нарцисс» – этюд, превратившийся в картину; «Последний день Помпеи» – главное произведение художника, показывающее величие и достоинство человека перед лицом смерти). Центральная фигура в живописи середины века – А.Иванов (картина «Явление Христа народу», отразившая страстную веру художника в нравственное преобразование людей, в совершенствование человека, ищущего свободы и правды).
· Главные истоки для жанровой живописи второй половины столетия лежат в творчестве П.Федотова, сумевшего выразить дух России 40-х годов. Путь от простого бытописательства к претворению в образах проблем русской жизни: «Сватовство майора» (обличение браков обедневших дворян с купеческими «денежными мешками»), «Разборчивая невеста» (сатира на брак по расчету), «Завтрак аристократа» (обличение пустоты светского хлыща, пускающего пыль в глаза), «Анкор, еще анкор!» (трагическое ощущение бессмысленности существования), «Свежий кавалер»… Искусство Федотова завершает развитие живописи первой половины XIX в. и открывает новый этап – искусство критического (демократического) реализма.
· Русское искусство второй половины XIX века. Менее бурно в этот период развиваются скульптура и архитектура. Средства художественной выразительности классицизма противоречат задачам, которые ставила архитектура второй половины XIX в. Историзм (ретроспективное стилизаторство, эклектика) как реакция на каноничность классицистического стиля. Новые типы зданий периода капитализма требовали новых разнообразных композиционных решений, которые архитекторы начали искать в декоративных формах прошлого, используя мотивы готики, ренессанса, барокко, рококо.
· 1840-е годы: увлечение Ренессансом, барокко, рококо. В духе необарокко и неоренессанса исполнены некоторые интерьеры, Николаевский дворец. В 70-80-е годы классицистические традиции в архитектуре исчезают. Введение металлических покрытий, каркасных металлических конструкций вызвало к жизни рациональную архитектуру с ее новыми функциональными и конструктивными концепциями. Техническая и функциональная целесообразность при возведении новых типов зданий: промышленных и административных, вокзалов, пассажей, рынков, больниц, банков, мостов, театрально-зрелищных сооружений.
· Кризис монументализма сказался и на развитии монументальной скульптуры. Памятники становятся излишне патетичными, дробными по силуэту, детализированными (памятник Екатерине II в Петербурге) или камерными по духу (памятник Пушкину в Москве). Во второй половине XIX в. развивается станковая скульптура, в основном жанровая, повествовательная, выглядит как переведенная в скульптуру жанровая картина (М.Чижов «Крестьянин в беде», В.Беклемишев «Деревенская любовь»). Получает развитие анималистический жанр (Е.Лансере и А.Обер), что сыграло большую роль в развитии русской реалистической скульптуры малых форм.
· Во второй половине XIX столетия критическое отношение к действительности, ярко выраженные гражданственная и нравственная позиции, остросоциальная направленность характерны и для живописи, в которой формируется новая художественная система видения, выразившаяся в критическом реализме. Тесная связь живописи и литературы. Художники как иллюстраторы, прямолинейные толкователи остросоциальных проблем русского общества.
· Душа критического направления в живописи В.Перов, подхвативший дело Федотова и сумевший просто и пронзительно показать стороны простой будничной жизни: неприглядный облик священнослужителей («Сельский крестный ход на Пасхе»), беспросветную жизнь русских крестьян («Проводы покойника»), быт городской бедноты («Тройка») и интеллигенции («Приезд гувернантки в купеческий дом»).
· Борьба за право искусства обратиться к реальной, действительной жизни в Петербургской Академии художеств («бунт 14-ти»). Объединение выпускников Академии, отказавшихся писать программную картину на одну тему скандинавского эпоса (вокруг столько современных проблем!), в Товарищество передвижных художественных выставок (1870-1923). Передвижными эти выставки назывались потому, что их устраивали в Петербурге, Москве, провинции («хождение в народ»). Каждая выставка «передвижников» как огромное событие. Идейная программа Товарищества: отражение жизни со всеми ее острыми социальными проблемами, во всей злободневности. Искусство передвижников как выражение революционно-демократических идей в художественной культуре второй половины XIX в. Товарищество было создано по инициативе Мясоедова, поддержано Перовым, Ге, Крамским, Саврасовым, Шишкиным, братьями Маковскими. Позже к ним присоединились молодые художники; Репин, Суриков, Васнецов, Ярошенко. С середины 80-х годов участие в выставках принимают Серов, Левитан, Поленов. Вождь и теоретик передвижничества И.Крамской.
· Батальный жанр в 70-80-е годы. В.Верещагин («Апофеоз войны») как близкий своей деятельностью передвижникам (организационно к ним не принадлежал). Свои выставки устраивал в разных частях света и идею передвижничества осуществил очень широко.
· Демократизм в жанре пейзажа. Мало эффектный внешне среднерусский пейзаж, суровая северная природа как главная тема живописцев. А.Саврасов («Грачи прилетели», «Рожь», «Проселок») – «царь воздуха», умевший отыскать в самом простом те глубоко пронзительные, часто печальные черты, которые так сильно чувствуются в родном пейзаже и так неотразимо действуют на душу.… Иная концепция пейзажа в творчестве Ф.Васильева («После дождя», «Оттепель», «Мокрый луг») – «гениального мальчика», открывшего для пейзажной живописи «живое небо», показавшего своей «моцартианской» судьбой, что жизненный счет ведется не на прожитые годы, а на то, насколько готов человек видеть, творить, любить и удивляться. В.Поленов («Московский дворик», «Христос и грешница») много занимался бытовым и историческим жанром., в которых пейзаж играл огромную роль. Поленов – настоящий реформатор русской живописи, развивавший ее на пути пленэризма. Его понимание этюда как самостоятельного художественного произведения оказало большое влияние на живописцев последующего времени. И.Левитан как продолжатель традиций Саврасова и Васильева («Березовая роща», «Вечерний звон», «У омута», «Март», «Золотая осень»), «огромный, самобытный, оригинальный талант», «лучший русский пейзажист».
· Вершиной демократического реализма в русской живописи второй половины XIX в. справедливо считается творчество Репина и Сурикова, которые каждый по-своему создали монументальный героический образ народа. И.Репин («Бурлаки на Волге», «Крестный ход в Курской губернии», «Арест пропагандиста», «Отказ от исповеди», «Не ждали») – «великий реалист», работавший в самых разных жанрах, от фольклора до портрета, сумевший выразить национальные особенности русской жизни ярче других живописцев. Его художественный мир целен, поскольку «просвечен» одной мыслью, одной любовью – любовью к России. В творчестве В.Сурикова («Утро стрелецкой казни», «Меншиков в Березове», «Боярыня Морозова», «Покорение Сибири Ермаком», «Взятие снежного городка») историческая живопись обрела свое современное понимание. Суриков как «свидетель прошлого» сумел показать «страшные были минувшего, представил в своих образах человечеству героическую душу своего народа». Рядом с Суриковым в русском историческом жанре второй половины XIX в. работали и другие художники. В творчестве В.Васнецова преобладает сказочный, фольклорный или легендарный образ («Аленушка», «Витязь на распутье», «Богатыри»).
· Русское искусство конца XIX–начала XX века. С кризисом народнического движения, в 90-е годы, «аналитический метод реализма XIX века» себя изживает. Творческий упадок художников-передвижников, ушедших в «мелкотемье» развлекательной жанровой картины. Традиции Перова сохранялись в Московском училище живописи, ваяния и зодчества. Все виды искусства – живопись, театр, музыка, архитектура выступают за обновление художественного языка, за высокий профессионализм.
· Для живописцев рубежа веков свойственны иные способы выражения, чем у передвижников, иные формы художественного творчества – в образах противоречивых, усложненных и отображающих современность без иллюстративности и повествовательности. Художники мучительно ищут гармонию и красоту в мире, который в основе своей чужд и гармонии, и красоте. Вот почему свою миссию многие видели в воспитании чувства прекрасного. Это время «канунов», ожидания перемен в общественной жизни породило множество течений, объединений, группировок.
· Роль художников объединения «Мир искусства» в популяризации отечественного и западноевропейского искусства. «Мирискусники» (Бенуа, Сомов, Бакст, Лансере, Головин, Добужинский, Врубель, Серов, Коровин, Левитан, Нестеров, Билибин, Рябушкин, Рерих, Кустодиев, Петров-Водкин, Малявин) способствовали консолидации художественных сил, созданию «Союза русских художников». Значение для формирования объединения личности Дягилева, мецената, организатора выставок, импресарио гастролей русского балета и оперы за границей («Русские сезоны»). Основные положения «мирискусников»: автономия искусства, проблемы художественной формы, главная задача искусства – воспитание эстетических вкусов русского общества через знакомство с произведениями мирового искусства.
· Рождение стиля модерн, затронувшего все пластические искусства, начиная с архитектуры и кончая графикой, Явление это не однозначное, в нем есть и декадентская вычурность, претенциозность, рассчитанные на буржуазные вкусы, но есть и знаменательное само по себе стремление к единству стиля. Особенности модерна: в скульптуре – текучесть форм, особая выразительность силуэта, динамичность композиции; в живописи – символика образов, пристрастие к иносказаниям.
· Появление модерна не означало краха идей передвижничества, которое развивается иначе: по-новому раскрывается крестьянская тема (С.Коровин, А.Архипов). К теме Древней Руси обращается М.Нестеров, но образ Руси предстает в его картинах как идеальный, зачарованный мир, находящийся в гармонии с природой, но исчезнувший как легендарный град Китеж («Видение отроку Варфоломею»).
· Другой взгляд на мир у К.Коровина, который рано стал писать на пленэре. Его французские пейзажи («Парижские огни») – уже вполне импрессионистическое письмо. Острые, мгновенные впечатления от жизни большого города: тихие улочки в разное время суток, предметы, растворенные в световоздушной среде,– черты, напоминающие пейзажи Мане, Писсарро. Импрессионистическую этюдность, живописную маэстрию, артистизм сохраняет Коровин в портрете и натюрморте, в декоративном панно, в театральной декорации.
· Новатор русской живописи на рубеже веков В.Серов («Девочка с персиками», «Девушка, освещенная солнцем») – целый этап в русской живописи. Портрет, пейзаж, натюрморт, бытовая, историческая картина; масло, гуашь, темпера, уголь – трудно найти жанры, в которых бы не работал Серов. Особая тема в его творчестве – крестьянская, в которой нет передвижнической социальной заостренности, но есть ощущение красоты и гармоничности крестьянского быта, восхищение здоровой красотой русского народа.
· «Вестник иных миров» М.Врубель, который вызывал недоумение как человек и возмущение как художник («Пан», «Царевна-Лебедь», «Демон сидящий», «Гадалка», «Сирень»). Первый символист (?), «универсал в искусстве», поиски которого сравнивают с методом Леонардо да Винчи, Врубель очень быстро «выпадает» из «традиционной» живописи, поражает самобытной, полной таинственности и почти демонической силы манерой письма, оказавшейся пророческой для новых художественных направлений XX века…
· «Мирискуссник» Н.Рерих. Знатока философии и этнографии Востока, археолога-ученого Рериха роднила с «мирискусниками» любовь к ретроспекции, к языческой славянской и скандинавской древности («Гонец», «Сходятся старцы», «Зловещие»). Ближе всего Рерих был связан с философией и эстетикой русского символизма, но его искусство не укладывалось в рамки существовавших направлений, ибо оно в соответствии с мировосприятием художника обращалось ко всему человечеству с призывом дружеского союза всех народов. Позднее исторические темы уступают место религиозным легендам («Небесный бой»). Его декоративное панно «Сеча при Керженце» экспонировалось при исполнении фрагмента того же названия из оперы Римского-Корсакова «Сказание о невидимом граде Китеже и деве Февронии» в парижских «Русских сезонах».
· Во втором поколении «Мира искусства» одним из одареннейших художников был Б.Кустодиев, ученик Репина, которому свойственна стилизация, но это стилизация народного лубка («Ярмарки», «Масленицы», «Балаганы», «Купчиха за чаем»).
· 1903 г., возникновение объединения «Союз русских художников», куда входят деятели «Мира искусства» – Бенуа, Бакст, Сомов, Добужинский, Серов, а участниками первых выставок были Врубель, Борисов-Мусатов. Инициаторами создания объединения явились московские художники, связанные с «Миром искусства», но тяготившиеся программным эстетством петербуржцев. Лидером «Союза» считался К.Коровин.
· 1910 г., создание объединения «Бубновый валет» (П.Кончаловский, И.Машков, А.Лентулов Р.Фальк, М.Ларионов), выступившего против смутности, непереводимости, нюансов символического языка «Голубой розы» и эстетского стилизма «Мира искусства». «Бубнововалетовцы» исповедовали четкую конструкцию картины, подчеркнутую предметность формы, интенсивность, полнозвучие цвета. Натюрморт как излюбленный жанр «валетовцев».
· «Одинокое и уникальное» творчество П.Филонова, поставившего цель постичь метафизику вселенной средствами живописи, создающей кристаллообразные формы как первоэлементы мироздания («Пир королей», «Святое семейство»). Жизненность национальных традиций, великой древнерусской живописи в творчестве К.Петрова-Водкина, художника-мыслителя («Купание красного коня» как изобразительная метафора, «Девушки на Волге» – ориентация на традиции отечественного искусства).
· Эпоха высокоразвитого промышленного капитализма и изменения в архитектуре города. Новые типы сооружений: фабрики и заводы, вокзалы, магазины, банки, кинотеатры. Новые строительные материалы – железобетон и металлические конструкции, позволяющие перекрывать гигантские пространства, делать огромные витрины.
· Искусство предреволюционных лет в России отмечено необыкновенной сложностью и противоречивостью художественных исканий, отсюда сменяющие друг друга группировки со своими программными установками и стилистическими симпатиями. Но наряду с экспериментаторами в области абстрактных форм в русском искусстве этого времени одновременно продолжали работать и «мирискусники», и «голуборозовцы», «союзники», «бубнововалетовцы», художники неоклассицистического течения.
Тема 14. Искусство рубежа XIX-XX вв.
· Из направлений, «перешагнувших» в новое, XX столетие, следует упомянуть «Наби» (древнееврейское – пророки) – Бернара, Боннара, Вюйара, Дени и др. Выученики Академии Жюльена, они отказались от академических путей под влиянием «символического синтетизма» живописи Гогена, с произведениями которого они познакомились на «Выставке синтетистов и импрессионистов» в кафе Вольпини в 1889 г., позже — живописи Сезанна. «Наби», хотя и стремились к монументальности, как Гоген, оставались скорее в рамках нарядного орнаментального панно, блеклых, как у Пюви де Шаванна, тонов, напоминающих гобелены (Дени «Священная роща»).
· «Наби» работали в разных видах и жанрах искусства: украшении интерьеров, исполнении эскизов для витражей, ковров, очень интенсивно – в театрально-декорационном искусстве, в графике, особенно афише. Интерес к театру и графике роднит «Наби» с русскими «мирискусниками», которые, кстати, также «перешагнули» в новое столетие, как и «Наби». Несомненно, в группе «Наби» самым талантливым был Боннар, то ироничный и гротескный, то нежный и поэтичный в своих сиренево-синих пейзажах Средиземного моря и бесчисленных «женщинах за туалетом», написанных обычно в изысканной серебристо-серой гамме. Преобладание построений религиозного мистицизма у некоторых из членов «Наби» (в основном, под влиянием книги Э.Шюре «Великие Посвященные») было лишь игрой в греческую, арабскую, древнееврейскую символику.
· «Наби» приняли участие в формировании «Ар Нуво» – французского варианта модерна – того последнего художественного стиля рубежа веков, которым завершается длительный период развития европейской культуры. Время его сложения и существования недолго: приблизительно с середины 1880-х годов до начала Первой мировой войны. Но это время усиливающегося кризиса системы всех ценностей: морально-этических, художественно-эстетических, научно-познавательных. Многие ищущие умы осознавали исчерпанность плоских идей позитивизма с его безграничной верой в науку и «триумфальное шествие» прогресса. Отсюда неоромантизм, ретроспективизм и изящное стилизаторство модерна.
· Модерн по-разному назывался в разных странах: флореальное направление – в Бельгии, где он родился в творчестве В.Орта и А. ван дер Велде; Ар Нуво – во Франции (Э.Гимар, Э.Галле и др.), Сецессион – в Австрии (Климт), школа Глазго во главе с Ч.Макинтошем – в Шотландии, Либерти – в Италии, Югендстиль – в Германии и т.д. В архитектуре модерн породил так называемый «каталонский модернизм» Антонио Гауди, специфический «северный модерн» – в Скандинавии и России (Лидваль, Лялевич, Перетяткович, фон Гоген).
· Модерн как один из самых значительных стилей, завершающих XIX столетие и открывающих следующее. В нем использовались все современные достижения архитектуры. Модерн – не только определенная конструктивная система. Со времени господства классицизма модерн – самый последовательный стиль по своему целостному подходу, ансамблевому решению интерьера. Модерн как стиль захватил искусство мебели, утвари, тканей, ковров, витражей, керамики, стекла Он узнаваем везде своими тянутыми контурами и линиями, своей особой колористической гаммой блеклых, пастельных тонов, излюбленным рисунком лилий и ирисов, на всем лежащим привкусом декаданса «fin de siecle».
· Последние годы XIX – начало XX в. – время господства в России модерна, сформировавшегося на Западе прежде всего в бельгийской, южногерманской и австрийской архитектуре, явления в общем космополитического (хотя и здесь русский модерн имеет отличие от западноевропейского и представляет собой смесь с историческими стилями неоренессанса, необарокко, неорококо и пр.).
· Яркий пример проявления модерна в архитектуре – творчество Ф.Шехтеля. Доходные дома, особняки, здания торговых фирм и вокзалы – во всех жанрах оставил Шехтель свой почерк. Ему свойственны: асимметричность постройки, органическое наращивание объемов, разный характер фасадов, использование балконов, крылец, эркеров, сандриков над окнами, введение в архитектурный декор стилизованного изображения лилий или ирисов, применение в окнах витражей с таким же мотивом орнамента, разной фактуры материалов в оформлении интерьеров. Причудливый рисунок, построенный на извивах линий, распространяется на все части здания: излюбленный модерном мозаичный фриз, или пояс поливных керамических плиток в блеклых декадентских тонах, переплеты витражных окон, узор ограды, балконные решетки; на композицию лестницы, даже на мебель и т. д. Во всем господствуют капризные криволинейные очертания., В модерне можно проследить определенную эволюцию, две стадии развития: первая – декоративистская, с особым увлечением орнаментом, декоративной скульптурой и живописностью (керамика, мозаика, витраж), вторая – более конструктивная, рационалистическая.
· Модерн прекрасно представлен в архитектуре Москвы. В этот период здесь строятся вокзалы, гостиницы, банки, особняки богатой буржуазии, доходные дома. Особняк Рябушинского у Никитских ворот в Москве (Ф.Шехтель) – типичный образец русского модерна.
· Обращение к традициям древнерусской архитектуры, но через приемы модерна, без копирования натуралистических деталей средневекового русского зодчества, что было характерно для «русского стиля» середины XIX в., а свободное варьирование его, стремление передать сам дух Древней Руси породило неорусский стиль начала XX в. (иногда называемый неоромантизмом). Отличие его от собственно модерна прежде всего в маскировке, а не в выявлении, что характерно для модерна, внутренней конструкции здания и утилитарного назначения за причудливо-сложной орнаментацией (Шехтель – Ярославский вокзал в Москве, 1903-1904; А.Щусев – Казанский вокзал в Москве, 1913-1926; В.Васнецов – старое здание Третьяковской галереи, 1900-1905). И Васнецов, и Щусев, каждый по-своему, прониклись красотой древнерусского зодчества, особенно новгородского, псковского и раннемосковского, оценили его национальное своеобразие и творчески интерпретировали его формы.
· Модерн получил развитие не только в Москве, но и в Петербурге, где он развивался под влиянием скандинавского, так называемого «северного модерна». П.Сюзор в 1902—1904 гг. строит здание компании Зингер на Невском проспекте: земная сфера на крыше здания, символизировавшая международный характер деятельности фирмы; облицовка фасада с использованием ценных пород камня (гранит, Лабрадор), бронзы, мозаики. Влияние на петербургский модерн традиций монументального петербургского классицизма. Это послужило толчком для появления еще одной ветви модерна – неоклассицизма XX в. В особняке Половцова на Каменном острове в Петербурге (арх. И.Фомин) в полной мере сказались черты этого стиля: в ионическом ордере решен фасад (центральный объем и боковые крылья), интерьеры особняка в уменьшенном и более скромном виде как бы повторяют анфиладу зала Таврического дворца, но огромные окна полуротонды зимнего сада, стилизованный рисунок архитектурных деталей четко определяют время начала века. Произведения чисто петербургской архитектурной школы начала века – доходные дома – в начале Каменноостровского проспекта, графа М.Толстого на Фонтанке, здания Азово-Донского банка на Большой Морской и гостиницы «Астория» принадлежат архитектору Ф.Лидвалю, одному из наиболее видных мастеров петербургского модерна.
· В русле неоклассицизма работал В.Щуко: в доходных домах на Каменноостровском в Петербурге он творчески переработал мотивы раннеитальянского и высокого Возрождения палладианского типа.
· Русская скульптура рубежа XIX-XX вв. представлена именами П.Трубецкого (бронзовый памятник Александру III, где тяжело сидящий всадник на грузном коне символизирует Россию покоя, устойчивости и силы), С.Коненкова (скульптуры «Самсон, разрывающий узы», «Нике», «Стрибог», в которых греческая мифология переплетается со славянской, а образы полны народного оптимизма), А.Голубкиной (бюст Андрея Белого, как бы подхваченного вихрем снежной метели – образа, любимого символистами), Н.Андреева (памятник Н.Гоголю в Москве, в котором необычным образом сочетается передача трагедии великой творческой личности с сатирой и юмором в изображении гоголевских бессмертных героев на барельефном фризе).
· Для многих русских художников этого периода настоящим переворотом в мировоззрении становится первая русская революция (1905). Доступность и мобильность графики активизирует сатирическое направление в творчестве И.Билибина («Осел в 1/20 натуральной величины»), Е.Лансере («Тризна»), В.Серова («1905 год. После усмирения», «Урожай», «Солдатушки, бравы ребятушки! Где же ваша слава?»).
· Национальный пейзаж – один из основных жанров художников начала XX столетия. К.Юон («Троицкая лавра зимой», «Мартовское солнце»), создававший облик старинных русских городов, панораму старой Москвы в ее весеннем или зимнем обличье. И.Грабарь («Сентябрьский снег»), интерес которого к разложению видимого цвета на спектральные, чистые цвета палитры роднит его с неоимпрессионизмом, с Ж.Сера и П.Синьяком. М.Сарьян («Горы. Армения», «Долина Арарата», «Финиковая пальма») с его экзотикой Востока, монументальностью изображения родной Армении и жизнерадостностью его декоративных полотен, способных разжечь в зрителе пламя творческого горения.
· При существовании в разных странах и соответственно лишь им присущих чертах, художников модерна объединяет общее, хотя это общее и содержит в себе «соединение несоединимого»: утонченный эстетизм, изысканность изобразительных средств, высочайший профессионализм – в самых разных сферах, где, как правило, все делал один художник, от архитектурного проекта до дверной ручки и костюма для обитателей проектируемого жилища, выдерживая все в едином ансамбле, – и неистребимое ощущение духовной и душевной усталости, опустошенности, иронии, скепсиса, а иногда и откровенной пошлости. В поисках «большого стиля» подчас утрачивалась та тонкая грань, которая отделяет высокое искусство от салонных эпигонских вариаций, присущих искусству массовому. Но это уже другая проблема, которой предстояло стать одной из главных проблем искусства следующего столетия.
Тема 15. Искусство первой половины XX вв.
· В XX веке человечество сталкивается с мировыми катастрофами, с ощущением порвавшейся «связи времен», с утратой этических и эстетических ценностей. Все это порождает трагический разлад в душах художников, приводит к девальвации образцов, к отсутствию авторитетов. Каждый оригинальный мастер стремится создать свой стиль, свою манеру, утвердить свой почерк. Размытость критериев приводит к тотальной иронии, скепсису, чувству опустошенности, к стремлению паразитировать на художественных явлениях прошлого, и цитируя их, и подвергая осмеянию. Прекрасное подменяется безобразным, духовное – бездуховным, подлинное искусство – подражанием или издевкой. И автор, и зритель остаются один на один с технократической цивилизацией, вытесняющей культуру или приспосабливающей ее к своим прагматическим целям. формируется массовая культура и китч как ее крайнее выражение.
· Искусство XX века как объект изучения скорее критика, чем историка: многие мастера XX столетия демонстрируют многогранность интересов, проявляют себя во всевозможных видах и жанрах искусства: станковом, монументальном, театрально-декорационном, в графике, искусстве витража, керамики, в скульптуре малых форм. Появление различных художественных направлений, часто прямо противоположных, сталкивает авангард (модернизм) с искусством традиционным, верным реалистическим принципам предыдущих веков; в творчестве одного художника часто соединяются разнородные художественные направления и концепции.
· Стихийный рост городов, численности населения, занятого в промышленном производстве, несоответствие этому темпов жилищного строительства приводит к переуплотнению застройки, повышению этажности, неизбежному уничтожению зелени.
· Модерн в архитектуре и прикладном искусстве. Для модерна характерно: выявление функционально-конструктивной основы здания, часто отрицательное отношение к классическим традициям ордерной архитектуры, использование пластических возможностей «ковкости» (широкое введение кривых линий) металла и особенностей железобетона, применение стекла и майолики, что ведет к новому образу зданий: доходных домов, богатых особняков, банков, театров, вокзалов. Присутствие в модерне стилизаторского декоративизма с обилием кривых линий и нагромождением декоративных элементов, склонность к иррационализму. Творчество доходящего до мистики А.Гауди (собор Ла Саграда Фамилиа).
· Интенсивное разрушение структуры старых феодальных городов после Первой мировой войны. Самое значительное направление архитектуры западных стран в 20-е годы – функционализм, распространению принципов которого способствовал Ле Корбюзье. «Пять принципов» Ле Корбюзье: дом на столбах, сад на плоской крыше, свободная планировка интерьера, горизонтально-протяженные окна, свободная композиция фасада. Современная архитектура многим обязана функционализму 20-х годов: новыми типами домов (галерейные, коридорного типа дома с двухэтажными квартирами), плоскими покрытиями, удачным решением экономичных квартир со встроенным оборудованием, рациональным планированием интерьера (введение передвижных перегородок, звукоизоляция). Использование принципов функционализма применительно к национальным особенностям разных стран. Архитектурный экспрессионизм, национальный романтизм и другие стили, влияние которых незначительно.
· Две противоположные теории строительства в 20-30-е годы – урбанистическая (Ле Корбюзье: диорама «Современный город на 3 млн. жителей», проект реконструкции центра Парижа, идея города будущего, превращавшая столицу Франции в комбинацию небоскребов в сочетании со свободными пространствами зелени и сложной сетью транспортных артерий) и дезурбанистическая (Э.Хоуард с идеей строительства небольших городов-садов со свободной планировкой, общественным парком в центре города и размещенными в зелени административными и культурного назначения зданиями, с жилыми домами индивидуального плана, с не подлежащим застройке кольцом сельскохозяйственных территорий вокруг города-сада). Варьирование и переплетение обеих теорий в последующие десятилетия.
· «Органическая архитектура» Ф.-Л.Райта с акцентом на уникальность, неповторимость архитектурного образа, сообразованность со вкусом заказчика, с идеей проникновения здания в природу, в пейзаж (или, наоборот, пейзажа в здание («Дом-водопад»). Призыв Райта к отказу от ордерных принципов. Стилизация зданий под природные формы: дерево, пчелиный улей…
· Увеличение проблем градостроительной практики после Второй мировой войны. В осуществлении больших градостроительных проектов преградой является частная собственность на землю. Развитие техники предоставляет архитекторам разнообразие практических возможностей и художественных приемов. Пространственные железобетонные конструкции как кривые (параболы, эллипсы), создающие новый эстетический образ. Качества «предварительно напряженного» бетона позволяют увеличивать пролеты перекрытий, что с особым успехом применяется при строительстве мостов. Сочетание логического и художественного мышления, рационализма и образности нигде так не проявляется, как в транспортных сооружениях (развязках больших городов, эстакадах, многоярусных гаражах).
· Создание гигантских городов и проблемы соотношения вертикалей (высотных) и горизонталей (протяженных домов); соотношения зданий с зелеными массивами; проблемы использования материалов разных фактур и качества: от облегченных (алюминий, пластические массы, пленочные синтетические материалы) до испытанного веками дерева; проблемы полихромии, особенно важные при стандартизации современного строительства.
· Утрата ценностных ориентиров в изобразительных искусствах, характерная для культуры XX столетия. Искусство модернизма, порывающее с традицией и считающее формальный эксперимент основой своего творческого метода, каждый раз выступает с позиций открытия новых путей, и потому именуется авангардом. Все авангардистские течения имеют одно общее: они отказывают искусству в прямой изобразительности, отрицают познавательные функции искусства. Дегуманизация искусства – тупик авангарда.

· Дадаизм (1916-1922) – самое пестрое, хаотичное, лишенное программы авангардистское течение. Отрицание дадаистами духовных ценностей, законов морали, этики, религии, утверждение хаоса и произвола, безудержный эпатаж.
· Отход от реализма в изобразительном искусстве Франции с самого начала XX в. Французская живопись прошла через все этапы и варианты формалистического искусства. Франция – родина фовизма, кубизма и его разновидности – пуризма, она дала своих дадаистов, сюрреалистов, абстракционистов. Менее всего во Франции получили развитие футуризм и экспрессионизм.
· В 1905 г. на выставке в Париже художники А.Матисс, А.Дерен, М.Вламинк, А.Марке, Ж.Руо экспонировали свои картины, которые за резкое противопоставление необыкновенно ярких цветов и нарочитую упрощенность форм критика называет произведениями «диких» – les fauves, а все направление получает название «фовизм». У фовистов с их пониманием соотношения пятен чистого цвета, сведенным к контуру лаконичным рисунком, простым, «по-детски» линейным ритмом, оказались огромные возможности для решения декоративных задач.

· Самый талантливый из фовистов – Анри Матисс («Одалиски», «Румынская блуза», «Танец», «Музыка», серия «Джаз», «Красная мастерская»), вечный искатель гармонии, чистоты цвета и формы, гениальный колорист, художественный мир которого напоминает мозаику из элементов разных техник и стилей (реализм, фовизм, пуантилизм, ориентализм, аппликация).
· Особое место среди французских художников начала XX в. занимает Амедео Модильяни («Автопортрет», «Маленький крестьянин», «Жанна Эбютерн в желтом свитере», «Лежащая обнаженная», «Жак Липшиц и его жена Берта», «Портрет Хуана Гриса», «Анна Зборовская»). «Моди», или Погоня за человеческим лицом. Художественный мир Модильяни – соединение несоединимого: «богемный образ жизни» и поразительная эрудиция, изучение традиций старых мастеров и знание примитивных культур, конкретность изображения человеческого характера и непередаваемая грация линейных силуэтов (отголоски маньеризма?).
· Искусство начала XX века и художники-одиночки, не примыкавшие ни к какому направлению. М.Утрилло («Парижская улица», «Мулен де ла Галет»), «портретист Парижа», певец Монмартра. Еще больший одиночка – А.Руссо, таможенник, который пришел в живопись поздно, узнал известность лишь незадолго до смерти и позже был объявлен главой примитивизма, направления, названного так за «наивность» изображаемого на холсте фантастического мира с экзотической растительностью, хищными зверями, бытом парижской улицы со смешными и нелепыми человечками, увиденными, однако, острым взглядом художника, искусно подчиняющего изображенное законам декоративной плоскости («Заклинательница змей»; «Коляска папаши Жюнье», «Карнавальный вечер», «Война»).
· Среди авангардистских направлений начала XX столетия, возможно, одним из самых сложных и противоречивых является экспрессионизм. Экспрессионизм сложился в Германии, а его идеолог Кирхнер считал направление специфически свойственным германской нации (латинское expressio толковалось как внутреннее выражение торжества духа над материей). Отказ от иллюзорного пространства, плоскостная трактовка предметов, несгармонированные сочетания, деформация, острый рисунок, внешняя эмоциональность, персонажи (проститутки, преступники, душевнобольные) – основы «поэтики» экспрессионистов.
· Объединение экспрессионистов «Синий всадник», главные фигуры которого В.Кандинский и Ф.Марк. «Они искали рай на земле, а нашли Первую мировую войну». После войны экспрессионисты резко размежевываются. Одни ушли полностью в абстракционизм, в творчестве других отчетливо зазвучали социальные ноты. Наиболее верными позициям экспрессионизма остались австриец А.Кубин с произведениями, близкими к Кафке, полными галлюцинаций, пронизанными мистицизмом (иллюстратор Достоевского, Гофмана, Стриндберга, Эдгара По) и О.Кокошка с его «портретами городов», образами, навеянными философией Фрейда, в которых человек рассматривается как нечто зыбкое, неуловимое, расплывчатое (портрет доктора-психиатра Фореля). Экспрессионизм оказал влияние на многих художников. Влияние это продолжается и в наши дни, особенно на мастеров, которые хотят выразить свое неприятие уродливого современного мира, «пафос отрицания», вопль боли, по-своему понимая возможности искусства.
· Становление другого направления авангардизма – кубизма – связано с творчеством французских художников Брака и Пикассо. Посмертная выставка Сезанна в 1907 году в Париже, имевшая огромный успех. Схематизация форм, которую увидели будущие кубисты в Сезанне, и геометризация, привлекшая их внимание в только что открытой европейцами африканской скульптуре, стали толчком для создания этого направления. Как и экспрессионисты, кубисты отказались от иллюзорного пространства, от воздушной перспективы, фетишизировали конструкцию картины, поставив во главу угла строгую построенность предмета, представленного на плоскости открытым для обзора со всех сторон. «Мы пишем не как видим, а как знаем, причем в соответствии с современным развитием естественных наук». Основные фазы развития кубизма: сезаннистская, аналитическая (предмет представляется с разных точек зрения) и синтетическая (связь с объектом изображения совершенно порвана). На последнем этапе из кубизма выделился «орфизм».
· «Авиньонские девушки» Пикассо как начало кубизма: еще есть определенная сюжетность, но нет воздушной перспективы, фигуры деформированы, форма правой части моделируется не светотенью, а направлением штриха, в то время как левая часть картины – с помощью теней и растушевки; композиция строится на нарочито разной моделировке разных частей, видимая форма разлагается на составляющие элементы для создания новой изобразительной формы.
· Складывание основ искусства кубизма. Разрушение форм предметного мира, превращение человеческой фигуры в сочетание вогнутых и выгнутых плоскостей. Статичность изображения (Пикассо: «Женщина с веером», «Танец с покрывалами», «Три женщины»).
· Последнее широкое выступление кубистов относится к 1912 г. Книга Глеза и Метценже «О кубизме» – первое теоретическое обоснование кубизма. По теории кубистов, картина – это самостоятельный организм, и она воздействует не образом, а формальными средствами, своим ритмом. По мысли Аполлинера, кубистические произведения относятся к старому искусству, как музыка к литературе. «Не искусство имитации, а искусство концепции». По мнению теоретиков кубизма, красота картины не имеет ничего общего с красотой реального мира, она строится только на пластическом чувстве.
· Продолжатели кубистов – пуристы – развивали рационалистическую, рассудочную тенденцию кубизма. С пуризма начинал и Ле Корбюзье, знаменитый архитектор XX в., создатель конструктивизма, считавший, что и любую картину можно построить так же, как машину или здание.
· Футуризм как первое откровенно враждебное реализму направление (его родина – Италия), отрицавшее искусство прошлого, призывавшее к разрушению музеев, библиотек, классического наследия: «Страдания человеческие должны интересовать художника не больше, чем «скорбь электролампы». 11 тезисов Маринетти, в которых провозглашается апофеоз бунта, «наступательного движения», «лихорадочной бессонницы», «гимнастического шага», «оплеухи и удара кулака», а также «красоты быстроты», ибо в современном мире «автомобиль прекраснее Ники Самофракийской. Футуризм стремится к созданию искусства – апофеоза больших городов и машинной индустрии, выступает с апологией техники, урбанизма, абсолютизацией идеи движения.

· Наиболее крайняя школа модернизма — абстракционизм сложился как направление в 10-х годах XX столетия. Поскольку художники этого течения отказываются от показа предметного мира, абстракционизм называют еще «беспредметным искусством».
· Один из основоположников абстракционизма – В.Кандинский («В сером», «Вибрация», «Вверх», «Казаки», «Пересекающиеся линии», «Разноцветная жизнь») создал свои первые «беспредметные» произведения еще раньше кубистов. Теоретик и практик абстракционизма, он считал, что «только предоставив краскам и формам полную свободу, новое искусство сможет обеспечить эффективный контакт с душой». Другой основоположник абстрактной живописи – К.Малевич («Полотеры», «Черный супрематический квадрат», «Автопортрет», «Голова крестьянина», «Супрематизм», «Корова и скрипка», «Англичанин в Москве»), соединивший импрессионистический абстракционизм Кандинского и сезаннистский геометрический абстракционизм в изобретенном им супрематизме (от французского supreme – высший).

· Особое направление в абстракционизме – лучизм – возглавляли М.Ларионов и Н.Гончарова: предметы они видели как сумму лучей, а свою задачу – поиск и фиксацию пересечения сходящихся лучей - красочных линий, их в живописи представляющих.
· С приходом к власти фашистов центры абстракционизма перемещаются в Америку: Музей беспредметной живописи, основанный семьей миллионера Гугенхейма, Музей современного искусства, созданный на средства Рокфеллера. В послевоенный период новая волна абстракционизма поддержана огромным размахом рекламы, организованным успехом. В произведения абстрактной живописи вкладывают капитал. Социально-психологические причины успеха беспредметного искусства. Апология хаоса, беспорядочности, отказ от «сознательного» в искусстве, призыв «уступить инициативу формам, краскам, цвету» вместе с экзистенциалистской литературой и театром абсурда – те средства, которые выражают общую дисгармонию современного мира. Искусство становится языком знаков. «Звезда» американского абстракционизма послевоенного периода – Д.Поллок («Синее», «Хранители тайн», «Осенний ритм»), который вводит термин «дриппинг» – разбрызгивание красок на холст без применения кисти. В Америке это называется также абстрактным экспрессионизмом, во Франции – ташизмом (от слова «tache» – пятно), в Италии – ядерной живописью.
· Абстракционизм – не последнее из авангардных течений, возникших в первые десятилетия XX в. На почве дадаизма и сначала только как литературное течение возник сюрреализм. Из литературы сюрреализм переходит в живопись, скульптуру, кино и театр.
· Сюрреалистическое направление в искусстве родилось как философия «потерянного поколения», чья молодость совпала с Первой мировой войной. Его представляла в основном бунтарски настроенная художественная молодежь, близкая по мироощущению к дадаистам, но понимающая, что дадаизм бессилен выразить волновавшие их идеи. Теория сюрреализма строилась на философии интуитивизма (интуиция – единственное средство познания истины, ибо разум здесь бессилен и акт творчества имеет иррациональный, мистический характер), на философии идеализма и на философии австрийского психиатра Зигмунда Фрейда с его учением о психоанализе, с культом «бессознательного» и с культом полового инстинкта – «либидо», которые, по Фрейду, сопутствуют человеку с детства и сублимируются в творческий акт. Именно Фрейда сюрреалисты считают своим духовным отцом. Ненавидящие буржуазный мир, ищущие новые острые средства выражения в искусстве, к сюрреализму примкнули в 20-е годы Элюар, Арагон, Пикассо, Лорка, Неруда (впрочем, быстро отмежевавшиеся от него).
· Своими предшественниками сюрреалисты объявили испанского архитектора А.Гауди, выходца из России живописца М.Шагала и итальянского художника и поэта Д. ди Кирико. Первыми сюрреалистами в живописи были: А.Массой, Х.Миро, М.Эрнст, Ив Танги. В 30-х годах сюрреализм выходит за европейские рамки. В 1931 г. устраивается первая выставка в Америке. Нью-Йоркская выставка 1936 г. называется «Фантастическое искусство, дада, сюрреализм». Рядом с произведениями сюрреалистов и дадаистов на ней экспонировались произведения душевнобольных, «естественные объекты сюрреалистического характера», вроде ложки из камеры смертника, и «научные объекты», вроде поперечного среза лишая.
· Появление в 1930-е годы в среде сюрреалистов С.Дали – художника, ставшего кульминацией в развитии этого направления.
· Верной реалистическим традициям остается французская пластика. В начале XX в. во французской скульптуре появляются три выдающихся мастера, три яркие творческие индивидуальности, объединенные роденовским пониманием формы и стремящиеся вернуть скульптуру в русло строгих законов пластики: А.Майоль («Флора», «Река», «Ночью», «Три нимфы»), основная идея творчества которого – красота и естественность здорового прекрасного тела, сильного и крепкого; Э.А.Бурдель («Пенелопа», «Франция», «Памятник Адаму Мицкевичу», «Умирающий кентавр») – динамичный и экспрессивный, полная противоположность Майоля; Ш.Деспио («Полетта», «Вакханка», «Ася», «Аполлон», «Девочка из Ланд») – портретист, работавший с натуры, в творчестве которого отсутствует внешняя эффектность, но присутствуют одухотворенность, интеллектуальная тонкость.
· Неизбежный раскол в среде модернистов и неминуемая политизация художников после событий 1917 года в России. Невозможность ограничения путей развития реализма рамками Европы. Возникновение союзов пролетарских художников в Японии и Корее, развитие Р.Кентом национальной школы пейзажной живописи в Америке. Начало в 20-е годы невиданного расцвета монументального искусства Мексики, повлиявшего на развитие других национальных школ Латинской Америки (А.Сикейрос). Развитие даже в США искусства, поднимающего социальные проблемы, искусства критического направления.
Тема 16. Современное искусство XX века
· Художественная культура XX столетия как одна из самых сложных для исследования в истории всей мировой культуры. Социальные потрясения, мировые войны, научно-технический прогресс, широкое национально-освободительное движение, кардинальное изменение территориальных границ – факторы, повлиявшие на искусство новейшего времени. Трагический разлад в душах художников, размытость любых критериев, стремление создать свой стиль, утвердить свою манеру приводит к безграничной иронии, скептицизму, чувству опустошенности, бездуховности, подражанию и откровенному плагиату.

· Основные проблемы архитектуры XX века. Модерн как одно из первых направлений в искусстве начала двадцатого столетия. «Простор импровизации» в творчестве немецкого архитектора Г.Шаруна (Берлинская филармония, здания «Ромео» и «Джульетта»). Пластические возможности архитектурных форм, индивидуальные запросы, связь с национальной культурой как основные принципы творчества современных архитекторов.

· Сюрреализм: философия «потерянного поколения». З.Фрейд как духовный отец сюрреализма. Сальватор Дали («Предчувствие гражданской войны», «Тайная вечеря») – кульминация символического искусства. Наивысший успех сюрреалистов в Америке в 40-50-е годы: публика, уставшая от абстракционизма, устремляется к картинам, на которых хоть что-то изображено. Начало нового этапа сюрреализма Дали – католического сюрреализма (1947 г.). Эскиз картины «Мадонна порта Льигат» (1949) отсылается на утверждение Папе – очередной рекламный трюк Дали? Произведения 50-х годов не деформированы, выполнены на высоком профессиональном уровне («Христос на кресте», 1951;«Тайная вечеря», 1955; «Св. Иаков», 1957). Дали пишет картины, в которых пытается примирить религию и науку («Атомистический крест», 1952 —изображение атомного реактора и куска хлеба как символа святого причастия). В 60-е годы сюрреализм уступает позиции новой волне абстракционизма, новым направлениям авангардизма, искусству поп-арта.
· Сюрреализм и Пикассо. Ряд произведений, основанных на чудовищной деформации, искажении реального образа человека, на усилении резких цветовых контрастов («Плачущая женщина», 1937). Смысл этих поисков и обращения к разным изобразительным формам даст знать себя позже, когда личная судьба живущего в Париже и уже пользующегося европейской известностью художника сольется с судьбой его родины. 26 апреля 1937 г. маленький испанской городок Герника был сравнен с землей фашистской бомбардировкой и несколько тысяч людей были погребены под его развалинами. Событие это потрясло Пикассо, который незадолго до гибели Герники получил заказ на роспись для испанского павильона международной выставки в Париже. Панно «Герника» – главное событие международной выставки и всей художественной жизни. Вторая мировая война усилила значение этого полотна, звучащего и воспринимающегося как пророчество.
· 50—70-е годы, Пикассо работает в разных видах искусств, в разных жанрах и техниках: картины, скульптура, монументальные росписи, керамика, рисунки, иллюстрации, литографии, офорты. Везде он – экспериментатор, находит ярко индивидуальное образное решение, вызванное его уникальной способностью к постоянному самообновлению. Страстный защитник мира, он создает своего «Голубя мира» (1949) – символа борьбы человечества с войной.
· XX век дал ряд имен художников, жизнь которых как бы совпала с веком, продлилась почти целое столетие. Марк Шагал (1887-1985) – художник, родившийся в России, но проживший вне ее почти всю свою жизнь, в течении которой он оставался верен впечатлениям детства и юности, родному дореволюционному Витебску, воспоминаниям о местечковом быте, еврейскому фольклору. Скрипач, парящие над землей любовники, коровы, лошади, петухи, покосившиеся деревянные домишки витебской окраины – эти мотивы сопровождают произведения всех этапов его творческой жизни в самых разнообразных вариациях и художественных модификациях. Творчество Марка Шагала принадлежит всему миру, от России до Франции и Иерусалима (плафон для парижской Гранд-опера, роспись в Метрополитен-опера, витражи для университета в Иерусалиме, «Библейский цикл» витражей в Музее Шагала в Ницце). Принадлежал ли Шагал к какому-либо направлению? Его природа – стихия живописи, с несравненной красоты мазком, передающим горящие цвета.
· В итальянском искусстве XX столетия четко прослеживаются три этапа. Первый связан с футуризмом и длился до 1922 г.; второй — «неоклассика», прославлявшая могущество «нового Рима», – искусство периода диктатуры Муссолини; третий — в годы Сопротивления, а точнее в 1938 г., когда вокруг миланского журнала «Корриенте» («Течение») сгруппировались художники во главе с Р.Гуттузо и Д.Манцу. Очень скоро их влияние распространилось и на художников других городов. Действительность воспринимается художниками этого круга трагически, и в этом они близки экспрессионистам. Их искусство политически остро, высокогражданственно, и в этом смысле оно справедливо названо «героическим экспрессионизмом» (Р.Гуттузо «Расстрел», посвящается Гарсиа Лорке). Не случайно в годы Второй мировой войны почти все эти художники были связаны с движением Сопротивления.
· Итальянская скульптуры XX в. ищет более обобщенных форм. Глубоко гуманистично искусство замечательного итальянского скульптора Д.Манцу, художника-философа, в пластической форме разрешающего многие насущные вопросы современности. Особенность Манцу: он дает несколько решений одной и той же темы, чем достигает необычайной художественной выразительности и каждое из произведений поднимает до символа («Распятие», «Кардинал», серия «Балерина»). Этапная работа Манцу – рельефы для «Врат смерти» собора св.Петра в Риме (1949—1964). Это шесть (очень плоских, иногда почти контурных) тематических барельефов с символическими изображениями животных и растений между ними. Сюжеты символичны, но трактованы с жизненной убедительностью. Образ Папы Иоанна XXIII на одном из барельефов говорит о выдающемся мастерстве Манцу-портретиста.
· Скульптура никогда не была ведущей в английском изобразительном искусстве. Но именно Англия породила крупнейшего мастера XX столетия Г.Мура (1898—1986), творческий путь которого вмещает в себя работы самых разных направлений, от вполне реалистических (рисунки, посвященные войне) до чистых абстракций (в основном в скульптуре). Образы Мура схематичны и отвлеченны. Но его чувство объема, пластичности формы, ощущение той меры напряженности, которую он сообщает выгнутым и вогнутым плоскостям, знание материала, безупречное чувство гармонической связи с природной средой придают этим образам истинную величавость и монументальность («Мать и дитя», 1943—1944, Хэмптон-Корт, собор св. Матфея; «Лежащая фигура» для здания ЮНЕСКО в Париже, 1957—1958).
· Эпоха постмодерна (трансавангарда): поп-арт, ленд-арт, боди-арт, хэппининг, перформанс, видео-арт и другие направления концептуального искусства. Термин «поп-арт» (народное, популярное искусство, а точнее – «ширпотреб-искусство») возник в 1956 г. и принадлежит критику и хранителю Музея Гугенхейма Л.Элоуэйю. Поп-арт как реакция на беспредметное искусство, представляет собой коллажи, комбинации из бытовых вещей на холсте. Высшая точка развития этого направления – 60-е годы, венецианская биеннале 1962 г. «Изобретатели» поп-арта – Р.Раушенберг, получивший на венецианской биеннале золотую медаль, и Д.Джонс. То, что использовали художники поп-арта, такие, как Д.Розенквист, Р.Лихтенберг, Чемберлен, Ольденбург, Дайн и др., делали еще дадаисты (и не без юмора...). Французская разновидность поп-арта –  «новый реализм» (А.Эрро). Близки к поп-арту «боди-арт» с демонстрацией тела самого художника в сопровождении нелепых атрибутов и «акционизм» – смесь абстракционизма, дадаизма, поп-арта в сочетании с перфомансом – целым театральным представлением (70-е годы). «Рэди-мейд» М.Дюшана как направление, отмежевывающееся и от Дюшана, от поп-арта и претендующее на самобытность – так называемое концептуальное искусство, где «концептами», «атрибутами цивилизации» именуются вполне реальные предметы.
· К середине 60-х годов поп-арт сдает свои позиции кинетическому искусству и искусству оп-арта, оптическому искусству, имевшего некоторое воздействие на художественную промышленность, прикладное искусство, рекламу. Кинетическое (кинематическое) искусство – «изобретения» с разного рода гудящими, вращающимися и прочими механизмами, композиции с магнитами. Начало ему было положено в 1931 г. в США: А.Кольбер создал конструкцию из жести и проволоки, приводимую в движение то мотором, то ветром. Успех в 50-е годы кинетическое искусство имело, в основном, в интерьере. Г.Юкер по прозвищу «кинетик гвоздей»: его произведение искусства представляло движущуюся ткань, на которую набивались гвозди. Прославленный «кинетик»  – швейцарец Ж.Тингели, создатель саморазрушающихся машин, сочетающий процесс «саморазрушения» со световыми эффектами. В кинетическом искусстве и в оп-арте зритель может быть автором и соучастником, если он пускает в ход конструкцию, что-то перекладывает или даже входит внутрь «произведения». Оп-арт и кинетическое искусство существуют и поныне, как и гиперреализм (фотореализм), возникший в 70-х годах в Америке и в Европе. Использующий цветную фотографию или муляж для воспроизведения действительности, гиперреализм, по сути, является разновидностью натурализма («магический реализм», «радикальный реализм»). Отсюда уже прямой путь к китчу – квинтэссенции массовой культуры с его штампами, пошлостью, трюизмами, отсутствием чувства меры, победой мещанского вкуса.
· Вытеснения великой европейской культуры с ее духовными традициями, гуманистическими ценностями и идеалами – прагматизмом и материализмом технократического века.
Тема 17. Городское искусство Омска
· Архитектурные памятники дореволюционного Омска – часть российского национального наследия, неповторимый колорит города, куда органично вписывается и современная городская скульптура: олицетворяющая изысканность XIX века «Люба», соседствующая на одной улице с современным и оригинально исполненным образом «сантехника Степана». Восстановленные (Успенский собор, 2007; Казачий Никольский собор; Серафимо-Алексеевская часовня, 1994) и новые (Христо-Рождественский собор, 2001; церковь во имя св. Иоанна Крестителя, 2001) церкви и часовни придают городу на Иртыше особое патриархальное звучание. Впитав очарование прошлого, он связывает наследие старины со смелыми проектами XXI века, обретая черты мегаполиса, устремленного в будущее…
· Присоединение Сибири к России в XVIII в., строительство русских поселений, возведение оборонительных укреплений и городов для закрепления присоединенного Ермаком края. 1716 год: основание Омской крепости экспедицией подполковника И.Бухольца. 1767–1794 год: утверждение проекта и строительство новой Омской крепости на северном берегу Оми. В числе первых построек: заводы для изготовления и обжига кирпича, генералитетский и комендантский дома, дом для приезжих, Воскресенский собор как главное сооружение ансамбля крепости (заложен в 1769 г.), двухэтажное здание гауптвахты. Замена деревянных ворот каменными, из которых сегодня сохранились лишь Тобольские и Тарские.
· Радиальная планировка северной части города (автор Гесте), когда из Тарских ворот дороги веером расходились на Тобольск, Тару, Барабинскую степь вдоль Иртыша – своеобразный исторический памятник Омска. Обширная эспланада – пространство, свободное от застроек, опоясывающее Омскую крепость. С упразднением в XIX веке Омской крепости как военного укрепления пространство быстро застраивается.
· С 1808 года Омск – уездный город. В 1826 году совпадение обстоятельств – назначение Омска областным городом и опустошение, произведенное двумя большими пожарами – активизировали его застройку, на центральных улицах стали появляться дома, построенные по «образцовым» проектам. Наиболее значительные архитектурные комплексы Омска XIX в.: новый военный госпиталь, казачий Никольский собор (1833-1840 гг., проект в стиле классицизма В.П.Стасова), «ренессанский» генерал-губернаторский дворец, «готическая» римско-католическая церковь, дом и магазин М.А.Шаниной (сохранился висячий мостик с ажурной кованой решеткой, по которому хозяйка проходила домой), двухэтажный каменный торговый корпус (Врубелевский корпус музея изобразительных искусств имени М.Врубеля), торговые дома местных, столичных и иностранных фирм. Центральная часть Омска получает неповторимый и только ей присущий облик, складывается архитектурный ансамбль главной улицы – Чернавинского (Любинского) проспекта – визитной карточкой делового Омска.
· Начало XX века ознаменовалось строительством городского драматического театра (1905 г.) и … вырубкой Любиной рощи (Чеховский «Вишневый сад» по-омски?). Освободившаяся земля распродана и застроена торговыми и доходными домами, гостиницей «Россия» с залом для кинематографа «Кристалл-палас» (кинотеатр «Художественный», а затем органный зал). Широкое распространение получает строительство сооружений в так называемом «кирпичном стиле» (здания городской Думы, общества «Саламандра»).
· Первые довоенные пятилетки – строительство новых многоэтажных каменных домов (здания Дома Союзов, Управления Иртышского речного пароходства; выделяющееся своей монументальностью, завершающее проспект К.Маркса, на углу с улицы Лермонтова пятиэтажное здание с расположенными на первом этаже аптекой, почтой и магазином), которые все же являются отдельными «островками» меж старыми домами и не вносят существенных изменений ни в общую застройку, ни в планировку города. Омск остается деревянным, одноэтажным: к 1937 году только 2,5% его зданий – каменные.
· Вторую половину своего третьего века Омск встречает в лесах новостроек. На протяжении жизни одного поколения он вырастает в десять раз и раскидывается на четырех берегах. Главные площади города – пл. Ленина, Ленинградская пл., пл. Дзержинского, пл. Серова, Привокзальная пл., а на левом берегу – пл.Восстания. Основные магистрали – Красный путь, пр.К.Маркса, ул.Б.Хмельницкого, ул.Масленникова, ул.Маяковского, ул. 10 лет Октября.
· Изменение старого центра Омска: на улице Партизанской строятся здания финансового техникума, педагогического института, Совета народного хозяйства, кинотеатра «Маяковский» с широким фронтом. Наиболее интересное и значительное сооружение – «Дом со шпилем» (угол проспекта К.Маркса и ул. Масленникова): здание имеет повышенную этажность угловой части, башенную надстройку со шпилем, благодаря чему хорошо просматривается.
· 1948 год: возведен мост, связавший Левобережье с городком Нефтяников. 1953 год: Площадь Ленина соединил с улицей МОПРа (теперь улица Гагарина) Комсомольский мост. 1957 год: перспективу улицы Ленина продолжил Юбилейный мост, заменивший старый «парижский». 1959 год: дуга Ленинградского моста связывает правый и левый Иртышские берега в районе ул. Масленникова. 2005 год: построен метромост им. 60-летия Победы, который стал символом обновления Омска, готовящегося к своему 300–летию.
· 1953-1965 гг.: на стрелке Оми поднимается речной вокзал – сооружение из бетона, стекла, металла (часть здания занимает гостиница «Маяк»). 1979 год: на южной стороне привокзальной площади размещается 14-этажное здание комплекса «Турист» (включает в себя гостиницу, ресторан в форме улитки). 1981 год: здание Музыкального театра становится высотной и архитектурной доминантой пл. Ленина. 1984 год: возводится современное по архитектуре здание, ставшее украшением Омска – Торгового центра (трехэтажный комплекс из великолепного кирпича, привезенного из Прибалтики, железобетона, стекла и алюминия). 1985 год: сооружение оригинального спортивно-концертный комплекс «Иртыш» (сейчас СКК им. Блинова) с огромным искусственным полем, трибунами на восемь тысяч зрителей.
· В последние годы отмечается огромный размах строительства. Используются совершенно новые композиционные приемы, новые возможности организации ансамблей, новые ритмы, новые масштабы. Новые здания возводятся среди старых построек, не мешая им жить собственной жизнью. Примеры такого строительства: СК «Арена-Омск» на Левобережье, ТВЦ «Континент», «Каскад», «Омская Пирамида», «Флагман» и др.
· Начало 1990-х: открытие городского музея «Искусство Омска». Попытки проникнуть в «Дух места» предпринимает музейно-образовательный центр Омска – «Либеров-центр». Все это – свидетельство неослабевающего интереса к тому, как отразились в современной жизни результаты деяний предков в 1715 году по велению Петра Великого отправившихся в трудную дорогу «за песочным золотом» вниз по Иртышу, в среднеазиатскую Великую Степь, на обратном пути откуда и возникла Омская крепость.
· Развитие изобразительного искусства Омска середины XX – начала XXI века в общем русле идеологических и художественных тенденций советского российского искусства. Социалистический реализм как метод развития омского искусства в пределах эстетики, во многом наследовавшей передвижническо-ахрровские традиции. Академическая подготовка, верность натуре, следование идеологическим требованиям обернулись положительными результатами в жанрах картины, портрета, пейзажа – в большинстве случаев каждый из них иконологически был в основном связан с местной историей, современными событиями.
· Образ конкретных места и времени ощущался в пору хрущевской «оттепели», был менее выраженным в 1970-е годы, но в конце XX столетия стал преобладающим. Речь не идет о неприемлемом для изобразительного искусства этнографизме, имеется в виду «живое созерцание» – источник образного постижения природы, предметного мира и человека, имеющих неповторимые, уникальные свойства, порожденные конкретными объективными условиями: ландшафтом, климатом, архитектурно-предметной средой, историей, культурой (как общей, так и местной), духовным состоянием современного художнику человеческого сообщества, всем тем, что называется «духом места».
· Проявление в изобразительном искусстве Омска в 1960-1970-е годы «местных» черт не только при обращении к омскому материалу, но и в тех произведениях, которые художники создавали во время творческих командировок: художественные образы отражали в различных состояниях, интонациях и оттенках сибирский Север, Дальний Восток, Урал, Тянь-Шань и Алтай, страны зарубежья. Творчество таких Мастеров как В.Белан, Ст.Белов, Н.Брюханов, Т.Бугаенко, Е.Гуров, В.Долгушин, Г.Кичигин, В.Кукуйцев, А.Либеров, Н.Молодцов, И.Санин, А.Темерев, Г.Штабнов, Ан.Чермошенцев подтверждает главный тезис об искусстве, как специфической форме пространственно-временного бытия человека.
· Вторая половина XX в.: в сибирском искусстве складывается направление, которое называют «мифологическим» или «историко-культурным». Как исторически, так и семантически это направление берет начало в творчестве Н.Третьякова и Н.Грицюка 1960-х годов. «Алтайская серия», серия «Север» Н.Третьякова, «фольклорная» серия Н.Грицюка прямо или косвенно обернулись в 1980-1990-е годы всплеском интереса к «мифологическим» мотивам в творчестве С.Александрова, А.Бобкина, В.Бугаева, Н.Горбунова, Ю.Деева, Е.Д.Дорохова, С.Дыкова, Ю.Иванова, В.Каминского, В.Капелько, С.Лазарева, Н.Мингалеева, Б.Миронова, Н.Рыбакова, А.Суслова, С.Тыркова. Живописно-пластическая структура работ данного направления скоррелирована памятниками и той средой, в которых они бытовали, современной художественной мифологией вокруг того или иного явления («сибирский неомифологизм»?).
· Существование изобразительного искусства Сибири в формах, близких всему мировому художественному пространству. Начиная с 1960-х годов, оно характеризуется активным обращением к мировому живописно-пластическому опыту. Импрессионизм, экспрессионизм, конструктивизм, ретроспективизм, фотореализм, постмодернизм, минимализм – «все побывали тут» и составило основу богатейшего творческого наследия сибирских мастеров Н.Брюханова, В.Владимирова, Б.Девяткина, В.Долгушина, Г.Кичигина, В.Кукуйцева, Н.Молодцова, С.Мосиенко, Д.Муратова, Г.Новиковой, Г.Пилипенко, Г.Поздеева, В.Смагина.
· Характерное для мирового искусства второй половины XX века наступление так называемого contemporary art (актуальное искусство), одной из разновидностей которого являются объекты, не могло не отразиться в творчестве сибирских художников. Но если в других регионах оно более тяготеет к европейскому contemporary art, то в Омске иная ситуация: интерес представляет не сходство его с европейским или московским, а отличие от них, «антиконцептуальность». Поэтические аллюзии на темы утопического мироустройства в содержании, смелое применение в формальных решениях бросовых материалов, ремесленная обработка, граничащая с высокой художественностью, бросаются в глаза и остро ставят вопрос о причинных различиях. И это очень хорошо: художественная «разность» есть качество творческой самостоятельности. «Поэты интересны тем, чем они отличаются друг от друга, а не тем, в чем они подобны друг другу» (А.Блок). Причины отличий лежат в той художественной, педагогической, культурной, предметной среде, которая сложилась в Омске к 1980-м годам, когда пространственно-временной континуум, «дух места» стал определяющим в сложении локальной вариации мирового явления в искусстве.
II. Темы семинаров

Семинар 1. Роль искусства в системе культуры человека
Вопросы

· Проблема классификации видов искусств, или Что растет на «Древе искусств»?

· Л.Н.Толстой, П.Валери, С.Рахманинов и другие Художники о понятии «искусство». Можете ли Вы сформулировать Ваше определение искусства?

· Об искусстве и ремесле, Художнике и ремесленнике, возвышенном и низменном.

Рекомендуемая литература

1.Алексеев В.В. Что такое искусство? О том, как изображают мир живописец, график и скульптор. – М.: Искусство, 1991.
2.Валери П. Об искусстве. Сборник. – М.: Искусство, 1993.
3.Виппер Б.Р. Введение в историческое изучение искусства. – М.: Изобразительное искусство, 1985.
4.Власов В.Г. Стили в искусстве.- СПб.: 1998.
5.Зись А.Я. Виды искусства. – М.: Знание, 1979.
6.Кон-Винер. История стилей изобразительных искусств. – М.: Сварог и К, 1998.

7.Мелик-Пашаев А.А. Современный словарь-справочник по искусству. – М.: Олимп – АСТ, 2000.
8.Янсон Х.В. Основы истории искусств. – М.: Искусство, 2001.
Семинар 2. Искусство эпохи первобытнообщинного строя и Древнего Востока
Вопросы

· Понятие синкретизма в первобытном искусстве, его примеры.
· «Экскурсия» по «галереям» пещеры Ласко.
· Иберийское, левантийское, тассильское искусство: новое виденье мира, другие способы и методы передачи «информации» первобытным художником.
· Сравнительная характеристика канонов в изображении человека в художественном творчестве Древнего Востока (Египет и Мессопотамия).
· Связь искусства с мифологией и религией в искусстве Древнего Востока.
Рекомендуемая литература

1.Виноградова Н.А. Традиционное искусство Востока. – М.: Искусство, 1997.
2.Дмитриева Н.А. Краткая история искусств. Вып. 1: От древнейших времен по XVI век. Очерки. – М.: Искусство, 1985.
3. Искусство Древнего Востока (Памятники мирового искусства). – М.: Искусство, 1968.
4.Искусство Древнего Египта. Живопись, скульптура, архитектура, прикладное искусство. – М.: Изобразительное искусство, 1972.
5.Искусство Древнего Мира. – М.: 2001.
6.История искусства. Первые цивилизации. – Барселона-Москва: ОСЭАНО – Бета-Сервис, 1998.
7.Памятники мирового искусства. Выпуск III, первая серия. Искусство Древнего Востока. – М.: Искусство, 1970.
8.Померанцева Н.А. Эстетические основы искусства Древнего Египта. – М.: Искусство, 1985.
9.Столяр А.Д. Происхождение изобразительного искусства. – М.: Искусство, 1985.
Семинар 3. Особенности античного искусства
Вопросы

· Отражение античной демократии в древнегреческом искусстве на примере Афин периода V века до н.э.

· Что и у кого заимствовало римское искусство?

· О римской идее в искусстве древнего Рима.

· Внешние и внутренние причины кризиса античного искусства.

· Почему античное искусство считается прототипом и одним из источников будущего европейского искусства?

Рекомендуемая литература

1.Виппер Б.Р. Искусство Древней Греции. – М.: Наука, 1972.
2.Вощинина А.И. Античное искусство. – М.: Искусство, 1962.
3.Дмитриева Н.А. Краткая история искусств. Вып. 1: От древнейших времен по XVI век. Очерки. – М.: Искусство, 1985.
4.Из истории мирового искусства. Соколов Г.Н. Римский скульптурный портрет III века и художественная культура того времени. – М.: Искусство, 1983.
5.Памятники мирового искусства. Выпуск II, первая серия. Колпинский Ю.Д. Искусство эгейского мира и древней Греции. – М.: Искусство, 1970.
6.Памятники мирового искусства. Выпуск VII, вторая серия. Колпинский Ю.Д., Бритова Н.Н. Искусство этрусков и древнего Рима. – М.: Искусство, 1982.
7.Соколова Г.И. Искусство этрусков. – М.: 1990.
8.Тэн И. Философия искусства. – М.: Республика, 1996.
Семинар 4. Особенности средневекового искусства
Вопросы

· Почему период культурного подъема при первых Каролингах получил название «возрождение»?

· Как называются и когда состоялись византийские «ренессансы»?

· Каким образом в византийском искусстве объединяются в единую художественную систему утонченный спиритуализм и пышная зрелищность?

· Как можно объяснить некоторую «мужиковатость» при изображении святых и апостолов, а также присутствие мифологических, сказочных, фантастических мотивов, героев светских романов и басен в романской скульптуре и живописи?

· Каковы образный строй и архитектурно-художественная композиция готики?

Рекомендуемая литература

1.Гнедич П.П. Всемирная история искусств. – М.: Современник, 1997.
2.Дмитриева Н.А. Краткая история искусств. Вып. 1: От древнейших времен по XVI век. Очерки. – М.: Искусство, 1985.
3.Ильина Т.В. История искусств. Западноевропейское искусство. – М.: Высшая школа, 2000.
4.Караськова О. Средние века. Возрождение. – СПб.: КОРОНА принт, 2003.
5. Лихачева В.Д. Искусство Византии IV – XV веков. – Л.: Искусство, 1986.
6.Несельштраус Ц.Г. Искусство Западной Европы в средние века. – Л.-М.: Искусство, 1964.
7.Памятники мирового искусства. Выпуск IV, первая серия. Ротенберг Е.И. Западноевропейское искусство XII века. – М.: Искусство, 1971.
8.Тяжелов В.Н. Искусство средних веков в Западной и Центральной Европы (Малая история искусств). – М.: Искусство, 1981.
9.Якобсон Я.Л. Закономерности в развитии средневековой архитектуры. – Л.: 1985.
Семинар 5. Искусство Возрождения
Вопросы

· Причины возникновения искусства Ренессанса. Проторенессанс.

· Основные направления в архитектуре, живописи и скульптуре итальянского Возрождения.
· Почему Леонардо да Винчи можно назвать Homo universale?
· О мистических видениях, средневековых аллегориях и конкретной живой действительности в творчестве Иеронима Босха (Нидерланды).

· Искания Альбрехта Дюрера (Германия) – «нетипичного» художника Северного Возрождения.
Рекомендуемая литература

1.Арган Дж. К. История итальянского искусства. – М.: Радуга, 1990.
2.Баткин Л.М. Леонардо да Винчи и особенности ренессансного творческого мышления. – М.: Искусство, 1990.
3.Дмитриева Н.А. Краткая история искусств. Вып. 1: От древнейших времен по XVI век. Очерки. – М.: Искусство, 1985.
4.Дмитриева Н.А. Краткая история искусств. Вып. II: Северное Возрождение; страны Западной Европы XVII и XVIII веков; Россия XVIII века. – М.: Искусство, 1989.
5.Караськова О. Средние века. Возрождение. – СПб.: КОРОНА принт, 2003.
6.Лонги Р. От Чимабуэ до Моранди. – М.: Радуга, 1984.
7.Памятники мирового искусства. Выпуск VIII, вторая серия. Смирнова И.А. Искусство Италии конца XIII – XV веков. – М.: Искусство, 1987.
8.Шрамкова Г.И. Искусство Возрождения: Италия, Нидерланды, Германия, Франция. – М.: Изобразительное искусство, 1977.
9.Якобс М. Семь веков западноевропейской живописи. – М.: Арт-Родник, 1998.
Семинар 6. Эволюция западноевропейского искусства XVII–XIX в.в.

Вопросы

· Проявление стилей барокко и рококо в живописи и архитектуре.
· Дать представление о системе жанров в XVII в.
· Архитектура и живопись стилей классицизм и ампир.
· Скульптура и живопись эпохи романтизма.

· Импрессионизм и постимпрессионизм в борьбе за «новое искусство».
Рекомендуемая литература

1.Базен Жермен. Барокко и рококо. – М.: 2001.
2.Дмитриева Н.А. Краткая история искусств. Вып. II: Северное Возрождение; страны Западной Европы XVII и XVIII веков; Россия XVIII века. – М.: Искусство, 1989.
3.Ильина Т.В. История искусств. Западноевропейское искусство. – М.: Высшая школа, 2000.
4. Острой О.С. Изобразительное искусство середины ХIХ века. – М.: 2002.
5.Памятники мирового искусства. Выпуск VI, первая серия. Европейское искусство XIX века. 1789 – 1871. – М.: Искусство, 1975.
6.Ренессанс. Барокко. Классицизм. Проблема стилей в западноевропейском искусстве XV-XVII вв. – М.: Наука, 1966.
7. Федоров А.Г. История искусства зарубежных стран XVII-ХVIII в.в. – М.: 1964.
8.Якобс М. Семь веков западноевропейской живописи. – М.: Арт-Родник, 1998.
Семинар 7. На рубеже веков – экспериментирование в искусстве
Вопросы

· Модерн и модернистские течения в искусстве.
· Авангардные течения в искусстве первой половины XX в.
· Течения в искусстве XX в.
· Понятие авангарда в широком и узком смысле.

· Модерн и постмодерн: общее и отличие.

Рекомендуемая литература

1.Арган Дж. К. Современное искусство 1770-1970 /Пер. с итал. – М.: Искусство, 1999.
2.Ильина Т.В. История искусств. Западноевропейское искусство. – М.: Высшая школа, 2000.
3.Искусствознание Запада об искусстве XX века. – М.: Наука, 1988.
4.Крючкова В.А. Кубизм. Орфизм. Пуризм. – М.: 2000.
5.Мелик-Пашаев А.А. Современный словарь-справочник по искусству. – М.: Олимп – АСТ, 2000.
6.Полевой В.М. Искусство ХХ века. – М.: Искусство, 1991.
7.Ревальд Джон. История импрессионизма. – М.: Республика, 1995.
8.Турчин В.С. Авангардистские течения в современном искусстве Запада. – М.: Знание, 1988.
9.Турчин В.С. По лабиринтам авангарда. – М.: МГУ, 1993.
10.Энциклопедия импрессионизма и постимпрессионизма. – М.: Олма-Пресс,2000.
III. Темы рефератов для самостоятельной проработки отдельных разделов лекционного курса

1.Представления о назначении искусства в культурных системах Запада и Востока.
2.Орнамент. Его возникновение и место в изобразительном искусстве.
3.Пещера Альтамира (Испания) как вершина мадленского искусства.
4.Мегалитические комплексы эпохи неолита и ранней бронзы.

5.Специфика канонического искусства Древнего Востока.
6.Искусство воинственных ассирийцев.
7.Искусство ахеменидов.
8.Древнеегипетская мелкая пластика.
9.Пирамиды как символ религиозного мировоззрения египтян.

10.Звероголовые Боги Древнего Египта и их скульптурные изображения.
11.Амарнское искусство, или Что пытался изменить Аменхотеп IV?
12.Загадки мумий египетских фараонов.
13.Значение периода архаики для древнегреческого искусства.
14.Архитектура эпохи древнегреческой классики.
15.Эллинистические школы скульптуры (Александрийская, Пергамская, Родосская).
16.Фидий. Величайший из скульпторов.
17.Искусство этрусков.

18.Особенности иллюзорно-символической практики видения миров у этрусков. Этрусская живопись.

19.Исторический рельеф – специфический римский скульптурный жанр.

20.Проблемы заимствования в искусстве Древнего Рима.
21.Гладиаторские бои: искусство или развлечение?
22.Быт и нравы Византийского общества в произведениях изобразительного искусства.

23.Каролингское искусство.

24.Особенности романской архитектуры в Италии.

25.Организация строительства храма в средневековом городе.

26.Средневековый замок: искусство архитектуры и фортификации.

27.Готическая скульптура.

28.Готическая архитектура.

29.Успенский собор в Московском Кремле – главный собор Московского государства.

30.Декор Дмитриевского собора во Владимире (1194 – 1197 гг.).
31.Живопись итальянского Ренессанса – С.Боттичелли, Тициан, П.Веронезе и др.

32.Микеланджело Буонарроти. Скульптор, архитектор, живописец и поэт.
33.Рафаэль Санти – носитель гармонии Высокого Возрождения.
34.Леонардо да Винчи. Универсальный гений эпохи Возрождения.
35.Французские замки долины Луары XVI столетия.
36.Жан Фуке и Жан Клуэ – классики парадного французского портрета.
37.Караваджо, «караваджизм», «караваджисты»…
38.Я. ван Эйк, И.Босх, П.Брейгель Старший: феномен голландского искусства эпохи Северного Возрождения.

39.Портретная живопись мастеров Северного Возрождения.
40.Эль Греко: «божественный соперник Прометея».
41.Альбрехт Дюрер: постигший красоту.
42.Диего Веласкес. «Troppo vero!»
43.Франс Хальс. История «странствующего рыцаря».
44.А. ван Дейк: от «художника школы Рубенса» до мастера парадного портрета.
45.Живопись стиля барокко – Корреджо, Н.Пуссен, П.П.Рубенс.

46.Вермер Делфтский, Терборх, Ян Стен, Питер де Хох: «малые голландцы».
47.Рембрандт Харменс ван Рейн. Художник, переступивший черту.

48.Русские архитекторы барокко: М.Г.Земцов, В.В.Растрелли, Д.В.Ухтомский.

49.И.Никитин, А.Антропов, А.Матвеев, Ф.Рокотов – первые русские портретисты.
50.К.Брюллов, А.Иванов, А.Венецианов и другие русские художники XIX века.
51.Проявления рококо в архитектуре.

52.Градостроительное искусство классицизма.

53.Илья Репин – «визитная карточка» русского реализма.

54.Василий Суриков: свидетель прошлого и поэт настоящего.
55.И.Левитан – певец русской природы.
56.Художники Товарищества передвижных художественных выставок.

57.Искусство импрессионистов: О.Ренуар, Э.Дега, К.Писарро, Б.Моризо.

58.Художники прерафаэлитского братства.
59.Тиражная график модерна: театрально-эстрадный анонс, афиши, рекламный плакат.

60.Анри Тулуз-Лотрек: от типажей парижского «дна» к веселью «Мулен Руж».

61.Живописный реализм и «Союз русских художников».

62.Творчество П.Пикассо – как яркий пример кубизма.

63.Мифологизация прошлого в искусстве трансавангарда.

64.Русский авангард: Кандинский, Малевич, Филонов и другие.

65.Постмодерн и концептуализм: искусство нового времени.

66.Градостроительное искусство г. Омска.

67.Искусство г. Омска: обзор по современной периодике.

68.М.Врубель: автор «чертежей, похищенных у вечности».

69.Омские картинные галереи. История и современность.

70.Андрей Рублев и «золотой век» русской иконописи.

71.Н.Рерих, А.Бенуа, Б.Кустодиев и другие «мирискуссники».

72.Фотография: искусство или ремесло?

73.Геральдика: искусство или наука?

74.Рыцарство как феномен западного средневековья.

75.Искусство византийских «ренессансов».

76.Формирование византийской иконографии.

77.«Каталонский модернизм» Антонио Гауди.

78.П.Сезанн, В. Ван Гог, П.Гоген: искусство постимпрессионизма.

79.«Исчезающие города» американца Ф.Л.Райта: дезурбанистическая теория строительства.

80.Ле Корбюзье: урбанистическая теория архитектуры.

81.Основные направления в искусстве западного трансавангарда.

82.Сальватор Дали. Кульминация сюрреализма.

83.Анри Матисс. Единственный и неповторимый.

84.«Дадаизм». Художественное хулиганство?

85.Эрнст Неизвестный – большое видится на расстоянии.

86.К.Васильев. Христианские и языческие мотивы в творчестве художника.

87.Поп-арт или массовая культура ХХ века.

88.Фрейдизм и сюрреалистическое искусство.
89.Футуризм – апофеоз искусства больших городов.

90.Абстракционизм: беспредметное искусство.

91.«Фовизм», или Искусство «диких».

92.«Наби»: пророки в своём отечестве?

93.«Ар Нуво» – французский вариант модерна.
94.Марк Шагал. Полёты во сне и наяву.
95.Художественный мир Амедео Модильяни.
96.Джексон Поллок из поколения «рассерженных».
97.Гюстав Моро, или «Отшельник, поселившийся в сердце Парижа».
98.Макс Эрнст: зримые образы человеческого подсознания.
99.Альфред Сислей. Художник, так и не познавший успеха.
100.Моменты истины Джона Миллеса.
IV. Требования к содержанию и оформлению реферата

1. На титульном листе должна располагаться информация об учебном заведении, факультете, кафедре, названии дисциплины, теме и «жанре» исследования (реферат). Здесь же должны находиться данные о том, кто выполнил работу (ф.и.о. студента, группа), кто работу проверил (ф.и.о. преподавателя, должность). Внизу титульного листа помещается название города и текущий учебный год.

2. Оглавление включает в себя перечисление основных этапов работы (введение, главы и параграфы, заключение, список литературы, приложения) с указанием страниц.

3. Во введении необходимо определить тему и проблему исследования, сформулировать цели и задачи работы, уточнить авторов, занимающихся данной проблематикой, перечислить наименование основных научных, архивных, литературных источников, изученных в процессе подготовки.

4. В основной части реферата (3 – 5 глав) анализируются подходы к решению проблемы у других авторов, изучается научный и искусствоведческий материал, решаются поставленные задачи, предлагаются собственные модели и теоретические построения и т.д..

5. В Заключении кратко подводятся итоги работы, формулируются основные и дополнительные выводы, намечаются перспективы дальнейших исследований по данному направлению.

6. Список литературы (не менее 5 источников) включает в себя изученные литературные, научные, искусствоведческие, архивные, аудио- и видеоисточники, книги, учебники, монографии, коллективные монографии, энциклопедии, журналы, статьи и т.д.

7. В Приложении должны находиться иллюстрации, эскизы, схемы, поясняющие или уточняющие основные материалы и исследования. В случае необходимости допускается расположение иллюстраций, схем и эскизов внутри основной части реферата.

8. Оглавление (содержание), введение, каждая новая глава, заключение, список литературы должны начинаться на новом листе с названия каждого раздела. Наименования разделов, глав, параграфов необходимо выделять жирным шрифтом.

9. Реферат выполняется на листах белой бумаги формата А4 компьютерным способом. Шрифт 14, интервал 1,5, шрифт Times New Roman. Пагинация страниц обязательна. Объём реферата – не менее 10 страниц основного текста, начиная с Введения и заканчивая Заключением.

10. Список литературы выполняется согласно алфавиту, инициалы автора печатаются после его фамилии, обязательно включаются город издания, издательство, год.
Например:

1. Арган Дж. К. История итальянского искусства. – М.: Радуга, 1990.
2. Валери П. Об искусстве. Сборник. – М.: Искусство, 1993.
3. Гнедич П.П. Всемирная история искусств. – М.: Современник, 1997.
4. Энциклопедия импрессионизма и постимпрессионизма. – М.: Олма-Пресс,2000.
V. Требования к зачету по предмету «История искусства (ИЗО)»

1. Ответ на один из вопросов лекционного (теоретического) курса.
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VIII. Словарь терминов

А

Абсида, апсида (греч. hapsis – свод) – пониженный выступ здания, полукруглый, граненый или более сложной формы в плане. В христианских храмах этим термином обозначают алтарные выступы, ориентированные на восток.

Абстрактное искусство (от лат. abstrac-tus – отвлеченный) – беспредметное искусство. Возникло в 1910-13 гг. Одно из направлений современного художественного творчества, отказавшееся от изображения предметного мира в привычных формах. Окружающую реальность и собственные эмоциональные переживания абстракционисты передают в сложных по ритмической и колористической организации композициях. Понятие «абстрактное искусство» объединяет множество течений и школ в живописи, архитектуре, декоративном искусстве, дизайне, скульптуре. Специфическое направление в А.и. представляют конструкции, соединившие инженерные принципы с изобразительным творчеством. В начале 1930-х гг. А.и. активно развивалось во Франции. В 1939-45 гг. в США появилась школа абстрактного экспрессионизма. После 2-й мировой войны это направление развивалось во многих странах под названием ташизма (бесформенного искусства). Его основа – субъективный автоматизм творческого процесса, в результате которого возникают неожиданные по цветовым и фактурным сочетаниям композиции. Разновидность абстракционизма в 1960-х гг. – ОП-АРТ (optical art – оптическое искусство). Предмет изображения здесь – композиции из повторяющихся геометрических фигур. В России А.и. после 1917 года попало в разряд преследуемых и продолжало развиваться в русле андеграунда. С 1990-х гг. его направления обрели равноправный статус с другими формами художественного творчества.

Авангардизм (франц. avant-gardisme, от avant-garde – передовой отряд) – в художественной практике XX в. обобщенное наименование различных направлений (кубизм, футуризм, сюрреализм, абстрактное искусство и др.), которые стремятся отказаться от устоявшихся канонов. В период 1905-30-х гг. авангардистские преобразования в сфере творчества имели выраженную социальную направленность. Приверженцы авангардных направлений выступали против «косной и застойной» буржуазной культуры. Наивысшее ее выражение они видели в официальном академическом искусстве. Перед Второй мировой войной демонстративно непримиримый характер авангардизма уступил место более спокойному развитию. Вторая волна подъема А. – неоавангардизм – относится к послевоенному периоду. В ряде стран социалистического лагеря А. находился под государственным запретом и боролся против регламентации художественного процесса.
Академизм (франц. academisme), в широком смысле – оторванность от практики, от жизненных реалий. В изобразительном искусстве – направление, сложившееся в художественных академиях XVI-XIX вв. и основанное на буквальном следовании формам классического искусства эпох античности и Возрождения. Способствуя систематизации и унификации художественного образования, сохранению классических традиций, А. одновременно насаждал систему «вечных» канонов, форм красоты, идеализированных образов.

Акварель (франц. aquarelle, итал. acquerello, от лат. aqua – вода) – краски, обычно на растительном клее, разводимые водой, а также живопись этими красками. Ее основные качества: прозрачность красок, чистота цвета, размывы, создающие эффект подвижности и трепетности изображения, мягкости тональных и цветовых переходов. Живопись непрозрачной акварелью с примесью белил известна давно. Чистая А. в XV-XVII вв. служила для раскраски гравюр, чертежей, географических карт, картин, фресок. Со 2-й половины XVIII в. стала широко применяться в пейзажной живописи, поскольку быстрота работы позволяет фиксировать непосредственные наблюдения, а воздушность колорита облегчает передачу атмосферных явлений. Живопись акварелью занимает значительное место в творчестве Ж.Фрагонара, Э.Делакруа, О.Домье, П.Синьяка во Франции, У.Тёрнера в Великобритании и др.
Акватинта (итал. acquatinta, от acquaforte – офорт и tinto – окрашенный, тонированный) – метод гравирования, основанный на протравливании кислотой металлической пластины сквозь прилипшую к ней асфальтовую или канифольную пыль. А. создает эффект, близкий к рисунку мягким карандашом.
Акрополь (греч. akropolis, от akros – верхний и polis – город) – возвышенная и укрепленная часть древнегреческого города, убежище на случай войны. На А. обычно находились храмы божеств - покровителей данного города. Наиболее известен А. в Афинах на возвышающейся над городом скале, гармоничный по масштабам построек, органически связанный с естественным окружением ансамбль. Создан под общим руководством Фидия. Парадный вход Пропилеи, храм Ники Аптерос, главный храм А. и Афин Парфенон, храм Эрехтейон.
Аллегория (греч. allegoria – иносказание) – изображение явления, идеи посредством образа. В литературе – метафорический прием. В изобразительном искусстве А. часто сближается с эмблемой. Наиболее распространенный вид аллегории – персонификация, то есть фигура с атрибутами, объясняющими ее смысл (женщина с повязкой на глазах и весами в руке – А. Правосудия).


Алтарь (лат. altaria, от altus – высокий) – жертвенник, первоначально – место для жертвоприношений богам на открытом воздухе. В Древней Греции и Древнем Риме представляли собой отдельные сооружения, часто украшенные мрамором и рельефами. В христианских храмах А. – стол (престол), расположенный в восточной части церкви, на котором совершается во время литургии таинство Евхаристии. В католическом обиходе – декоративные, многостворчатые стенки, украшенные скульптурой и живописью, алтарными картинами. Обычно А. – также вся восточная часть храма, отделенная от молящихся алтарной преградой.
Ампир (франц. empire – империя, собственно – стиль империи) – стиль в архитектуре и декоративном искусстве 1-й трети XIX в., завершающий эволюцию классицизма. Сложился во Франции в период империи Наполеона I: массивные, подчеркнуто монументальные формы архитектуры, военная эмблематика в архитектурных деталях и декоре (доспехи, лавровые венки, орлы). Обращение к наследию архаической Греции, императорского Рима, Древнего Египта служило для воплощения идей государственного величия и воинской мощи (работы архитекторов Ш.Персье и П.Ф.Л.Фонтена). В ряде стран Европы А. стал выражением идей государственной независимости, отстаивавшейся в антинаполеоновских войнах.

Анималистический жанр (от лат. animal – животное) – вид изобразительного искусства, в котором ведущий мотив – изображение животных. Остро стилизованные, имевшие, как правило, магическое значение фигуры зверей и птиц были распространены в первобытном искусстве, в памятниках евроазиатского «звериного стиля» (в том числе у скифов, сарматов и других племен), у народов Африки, древней Америки. Монументальностью отличаются изображения реальных и мифологических животных в искусстве Древнего Востока, экспрессивной динамикой – в настенных росписях, вазописи, пластике крито-микенской цивилизации, искусстве классической античности и эллинизма. Собственно А.ж. появился в Китае в периоды Тан (VIII в.) и Сун (XIII в.). В средневековом искусстве Европы были распространены почерпнутые из фольклора, языческих и христианских легенд сказочно-гротескные образы зверей и птиц. Художники эпохи Возрождения (Пизанелло, А.Дюрер) начали рисовать животных с натуры. Европейский А.ж. сформировался в XVII в. в искусстве Голландии (П.Поттер, А.Кейп) и Фландрии (Ф.Снейдерс, Я.Фейт). В дальнейшем в произведениях мастеров А.ж. естественнонаучный интерес, стремление к точному воссозданию повадок, природной пластики животных соседствуют с романтическим восхищением их силой и ловкостью (А.Бари), с декоративной стилизацией образов животного мира. Художники, работающие в А.ж., называются анималистами.
Антаблемент – одна из трех частей архитектурного ордера, его верхняя часть. Делится по вертикали также на три части: нижнюю – архитрав, среднюю – фриз, верхнюю – карниз.

Античное искусство (лат. antiquus – древний). Название появилось в эпоху Возрождения. Объединяет искусство рабовладельческих государств Средиземноморья и Передней Азии (Греция и эллинистические государства, Древний Рим) в период с I тыс. до н.э. по 1-ю половину I тыс. н.э. В развитии выделяются следующие основные этапы: архаика, классика, эллинизм, искусство Древнего Рима (от республиканского периода до распада Римской империи). Расцвет античного искусства – в V-IV вв. до н. э. (период классики). Из дошедших до нас произведений А.и. лучше всего сохранились керамические вазы и скульптура, отличающаяся высоким мастерством исполнения. Воплощенный в мраморе идеал физически совершенного человека стал образцом для мастеров Возрождения и академического направления в искусстве.

Арка (лат. arcus – дуга, изгиб) – криволинейное перекрытие проема в стене (окна, двери, ворота) или проема между двумя опорами – колоннами, столбами, устоями моста и т.п. А. различаются по назначению: несущая, разгрузочная или подпружная. В зависимости от назначения и размера пролета выполняются из камня, железобетона, металла, дерева. По форме кривой бывают полукруглыми или полуциркульными, подковообразными, лучковыми, стрельчатыми, подвесными.


Архаика (от греч. archaikos – старинный, древний) – ранний этап в развитии какого-либо явления. В истории искусства понятие А. относится к раннему периоду развития искусства Древней Греции (VII-VI вв. до н.э.), времени интенсивного сложения древнегреческой культуры, формирования основных типов храмов, жилых и общественных зданий, выработки новых форм монументальной скульптуры, расцвета чернофигурного и краснофигурного стилей вазописи (работы Эксекия и др.). В эпоху А. греческое искусство, сохраняя монументальность и цельность, свойственные древнейшим цивилизациям, постепенно обретало самобытность образно-пластического языка.
Архитектоника (от греч. architektonike – строительное искусство) – тектоника, художественное выражение структурных закономерностей, присущих конструкции здания, композиции круглой скульптуры, объёмных произведений декоративного искусства. А. выявляется во взаимосвязи и взаиморасположении несущих и несомых частей, распределении масс, в ритмическом строе форм, в пропорциях, отчасти – в цветовом строе произведения. В широком смысле А. – композиционное строение любого произведения искусства, обусловливающее соотношение его главных и второстепенных элементов.
Архитектура (лат. architecture, от греч. агchitekton – зодчий, строитель) – зодчество, искусство проектирования, строительства сооружений, организующих пространственную среду для жизни и деятельности человека. Планировка, возведение городов, застройка населенных мест представляют особую область архитектуры - градостроительство. Строительное искусство формирует и объединяет пространство с помощью элементов естественной природы (садово-парковое искусство). А. отвечает не только утилитарным запросам общества, но решает идеологические, социальные, эстетические задачи. Она – часть материальной культуры общества и в то же время является одним из ведущих видов пластического искусства, в формах которого выражается общественное сознание. Архитектурный стиль складывается на основе приёмов и стилей, свойственных культуре определенного периода. А. входит в триаду главных искусств: живопись, скульптура и архитектура.

Архитрав (франц. architrave, от греч. archi – главный и лат. trabs – балка) – в архитектурных ордерах – балка, нижняя из трёх частей антаблемента. Обычно лежит на капителях колонн.
Б

Базилика (от греч. basilike – царский дом) – тип торгового, судебного здания в архитектуре Древнего Рима, позже – один из основных типов христианского храма в зодчестве Византии, архитектуре романского стиля и готики, Возрождения и барокко. Б. в своей развитой форме – прямоугольное в плане здание, внутри разделенное рядами столбов или колонн на продольные части (нефы). Более высокий средний неф освещается через окна, расположенные над кровлями боковых нефов. Перед входом в Б. располагается поперечный притвор (нартекс), в противоположном конце среднего нефа – полукруглый выступ перекрытой полукуполом апсиды. Б. с разными по высоте нефами или с более высоким, но лишённым окон средним нефом называется псевдобазиликой.
Баптистерий (от греч. baptisterion – купель) – крещальня, помещение для совершения таинства Крещения. В архитектуре Западной Европы Б. – часто отдельное сооружение, круглое или многогранное в плане, перекрытое куполом, внутри украшенное скульптурой и мозаикой.

Барабан – венчающая часть здания в виде цилиндра или многогранника, на котором возводится купол. Световой Б. имеет оконные проёмы.
Барельеф (франц. bas-relief, буквально – низкий рельеф) – тип рельефа, в котором выпуклая часть изображения выступает над плоскостью фона не более чем на половину своего объема. Сюжетно-изобразительный и декоративный Б. – распространенный вид украшения архитектурных сооружений и произведений декоративного искусства. Б. часто применяются в оформлении постаментов памятников, в надгробно-мемориальных сооружениях, монетах, медалях, геммах.
Барокко (итал. barocco, буквально – причудливый, странный) – один из главных стилей в архитектуре и искусстве Европы конца XVI – середины XVIII вв. Б. воплотило новые представления о единстве, безграничности и многообразии мира, о его драматической сложности и вечной изменчивости. Его эстетика строилась на коллизии человека и мира, идеальных и чувственных начал, разума и иррационализма. Искусству Б. свойственны грандиозность, пышность и динамика, патетическая приподнятость, интенсивность чувств, пристрастие к эффектной зрелищности, совмещению иллюзорного и реального, сильным контрастам масштабов и ритмов, материалов и фактур, света и тени. Всеобъемлющий характер приобрел в эпоху Б. синтез искусств. Городские ансамбли, дворцы и церкви благодаря причудливой пластике фасадов, беспокойной игре светотени, сложным криволинейным планам и абрисам приобрели живописность и динамичность. Интерьеры украшались многоцветной скульптурой, лепкой, резьбой. Зеркала и росписи иллюзорно расширяли пространство, а живопись плафонов создавала эффект разверзшихся сводов. В изобразительном искусстве Б. идеализация образов сочетается с неожиданными композиционными и оптическими эффектами, реальность – с фантазией, религиозная аффектация – с подчеркнутой чувственностью. В живописи большое значение приобрели эмоциональное, ритмическое и колористическое единство целого, непринужденная свобода мазка, в скульптуре – живописная текучесть формы, ощущение изменчивости образа.
На родине Б., в Италии, наиболее яркое воплощение этот стиль нашел в полных религиозной и чувственной аффектации произведениях Л.Бернини, архитектора Ф.Борромини, живописца Пьетро да Кортоны. Позднее он эволюционировал к фантастичности построек Г.Гварини, бравурности живописи С.Розы и А.Маньяско, головокружительной легкости росписей Дж.Тьеполо. Во Фландрии в живописи Рубенса, ван Дейка, Йорданса эмоциональность и экспрессия Б. слились с жизнеутверждающим началом. В Испании черты Б. проступали в аскетичной архитектуре Х.Б.де Эрреры, в живописи Х.де Риберы и Ф.Сурбарана, скульптуре Х.Монтаньеса. Своеобразное истолкование Б. получило в Австрии и Германии (архитекторы и скульпторы Нейман, Шлютер), в Польше, России. В 1-й половине XVIII в. Б. эволюционирует к стилю рококо, переплетается с ним, с 1770-х гг. вытесняется классицизмом.
Батальный жанр (от франц. bataille – битва) – жанр изобразительного искусства, посвященный темам войны, военной жизни. Главное место в Б.ж. занимают сцены сухопутных и морских сражений, военных походов прошлого и современности. Такие изображения известны с древнейших времен (рельефы Древнего Востока, вазопись Древней Греции, рельефы на фронтонах и фризах античных храмов, на триумфальных арках и колоннах), в книжной миниатюре и декоративном искусстве средневековой Европы. Как самостоятельный Б.ж. формируется в Италии эпохи Возрождения, в творчестве П.Уччелло, Пьеро делла Франческа. Героическая обобщенность присуща батальным сценам Леонардо да Винчи, Микеланджело, Тициана, Тинторетто. В XVII в. сближению батальной живописи с историческим жанром способствовали картины Д.Веласкеса и произведения П.П.Рубенса, захватывающие динамикой и драматизмом. В Б.ж. формируются типы условно-аллегорической композиции с изображением полководца на фоне выигранной битвы (Ш.Лебрен), небольшой картины с эффектными сценами кавалерийских стычек (Ф.Вауэрман), морских сражений (В. ван де Велде), видами армейских привалов и биваков. В 1-й половине XIX в. на развитие Б.ж. наложили отпечаток историзм и эмоциональный пафос романтизма. События эпохи наполеоновских войн и освободительных движений в Европе отражены в живописи француза Э.Делакруа, испанца Ф.Гойи. Во 2-й половине XIX в. в военных сценах и батально-исторических полотнах усиливаются пейзажные, жанровые, психологические начала. Художники, работающие в Б.ж., называются баталистами.
Батик (термин малайского происхождения) – техника росписи ткани, когда покрытые специальным составом (в древности – воском) участки ткани не прокрашиваются при погружении в красящий раствор, что позволяет создавать красивые многоцветные ткани. Б. получил широкое распространение в XX в.
Бистр (франц. bistre) – прозрачная коричневая краска из древесной сажи, смешанной с растворимым в воде растительным клеем. Употреблялась европейскими художниками XV-XVIII вв. для рисования пером и кистью.
Бытовой жанр – один из основных жанров изобразительного искусства, посвященный изображению частной и общественной жизни человека. Бытовые («жанровые») сцены известны с глубокой древности (в первобытном искусстве, в росписях и рельефах Древнего Востока, древнегреческой вазописи, эллинистических росписях, мозаиках, скульптуре, средневековых фресках, миниатюрах). Выделился в особый жанр в эпоху формирования в Европе буржуазного общества. Предпосылки для этого были заложены в искусстве Возрождения, когда художники начали насыщать бытовыми деталями религиозные и аллегорические композиции (Джотто, А.Лоренцетти, Ян ван Эйк, Р.Кампен, братья Лимбург, М.Шонгауэр). В конце XV–начале XVI вв. Б.ж. постепенно обособлялся у венецианцев В.Карпаччо и Я.Бассано, у нидерландцев К.Массейса, Луки Лейденского, а в творчестве П.Брейгеля Старшего картины повседневности служили для выражения глубочайших мировоззренческих идей. В XVII в. сформировавшийся Б.ж., утверждал частный быт как самое ценное явление жизни. Возвышенная поэтизация бытовых мотивов, мощное жизнелюбие характерны для произведений П.П.Рубенса и Я.Йорданса, любование здоровой, естественной красотой простых людей – для «бодегонес» Д.Веласкеса.
В Голландии, где окончательно сложились классические формы жанра, интимную атмосферу, уют бюргерского и крестьянского быта воссоздавали П.де Хох, Я.Вермер Делфтский, Г.Терборх, Г.Метсю. Глубинные противоречия жизни вскрывал в бытовых по форме сценах Рембрандт. Во Франции в XVIII в. Б.ж. представлен пасторалями в стиле рококо (Ф.Буше), «галантными сценами», в которые А.Ватто и Ж.О.Фрагонар внесли тонкость и остроту жизненных наблюдений, лирическими полотнами Ж.Б.С.Шардена, воссоздающими частную жизнь «третьего» сословия. Социально-критическому направлению в Б.ж. положили начало картины и гравюры У.Хогарта, высмеивающие нравы английского общества. В XIX в. Б.ж. стал полем социальной критики (графика и живопись О.Домье), жанром утверждения красоты и внутренней значительности людей труда (Г.Курбе и Ж.Ф.Милле во Франции, Й.Исраэльс в Голландии). Во 2-й половине XIX в. мастера импрессионизма во Франции (Э.Мане, Э.Дега, О.Ренуар) утвердили новый тип жанровой картины, запечатлевшей как бы случайный, фрагментарный аспект жизни, острую характерность облика персонажей, слитность людей и окружающей среды. Их творчество дало толчок к более свободному толкованию жанра, непосредственно-живописному воссозданию бытовых сцен. На рубеже XIX и XX вв. в искусстве постимпрессионизма, символизма, стиля модерн начался новый этап в развитии Б.ж.: бытовые сцены трактуются как вневременные символы, жизненная конкретность изображения уступает место живописной экспрессии, монументально-декоративным задачам. Художники, работающие в Б.ж., называются жанристами.
Бюст (франц. buste, от лат. bustum – место кремации, надгробный памятник) – погрудное, чаще всего портретное изображение человека в круглой скульптуре. Появился (первоначально как посмертный или надгробный образ) в искусстве Древнего Египта и Древней Греции, окончательно сложился как особый вид скульптурно-портретной пластики в Древнем Риме, где в его композицию была включена подставка. Получил широкое распространение в искусстве Возрождения и нового времени (Донателло, Л.Бернини, Ж.А.Гудон, О.Роден).

В

Вазопись античная – искусство росписи античных керамических сосудов. Древнейшие образцы В. относятся к эгейской эпохе. Различают критские вазы с изысканными растительными узорами («стиль камарес», XX–XVIII вв. до н.э.) и живыми лаконичными изображениями морских животных (конец XVII–XVI вв. до н.э.). Строгие по композиции сосуды «дворцового стиля» (конец XV в. до н.э.) с геометризованным растительным орнаментом, микенские вазы (XIV–XII вв. до н.э.) со схематичными фигурами людей и животных. В ранней древнегреческой В. выделяются протогеометрический (XI–X вв. до н.э.) и геометрический (IX–VIII вв. до н.э.) стили с подчёркивающими тектонику сосудов полосами ритмичных геометрических узоров, «ковровый» или «ориентализирующий» стиль (VII в. до н.э.) с полихромными изображениями животных и фантастических существ. Совершенные памятники В. возникли в эпохи архаики и классики. Выделяются чистотой линий, эмоциональной насыщенностью сюжетных сцен вазы чернофигурного стиля Эксекия, Амасиса (VI в. до н.э.) с силуэтными изображениями, нанесенными чёрным лаком на желтую или красную глину. Известны краснофигурные росписи (изображения цвета глины на черном лаковом фоне), изящные и строгие, при некоторой угловатости рисунка произведения Евфрония, Дуриса, «мастера Брига»), прошедшие стадии «строгого стиля» (конец VI–начало V вв. до н.э.), «свободного стиля» (со 2-й четверти V в. до н.э.), отличающиеся естественностью композиции, точностью и лаконичностью рисунка, «роскошного стиля» (конце V–IV вв. до н.э.), для которого характерны перегруженность композиции фигурами, нарушение единства росписи и формы сосуда. С III – II вв. до н.э. древнегреческая В. пришла в упадок и уступила место украшению сосудов рельефным декором, накладными орнаментальными росписями.
Валёр (франц. valeur, буквально – цена, ценность) в живописи и графике – оттенок тона, выражающий, во взаимосвязи с другими оттенками, определённое соотношение света и тени. Система В., дающих последовательную светотеневую градацию в пределах какого-либо цвета, позволяет тоньше и богаче показывать предметы в световоздушной среде, достигать особой глубины и богатства колорита, тонкости цветовых отношений и переходов.
Витраж (франц. vitrage, от лат. vitrum – стекло) – декоративная композиция орнаментального или сюжетного характера, заполняющая оконный или дверной проём, рассчитанная на сквозное освещение. Принцип В. использовали в архитектуре уже древние египтяне более 4 тысяч лет назад. Однако расцвет искусства В. связан с европейским средневековьем – архитектурой романских и готических соборов. В X-XII вв. во Франции и Германии появляются сюжетные В., составленные из кусков красного и синего стекла, скреплённых свинцовыми полосками. В готических соборах техника витража остаётся той же, но усложняются сюжетные композиции, обогащается цветовая палитра: наряду с цветными стёклами используются фрагменты бесцветного. Отдельные детали выполняются росписью. В эпоху Возрождения классический В. вытесняет живопись на стекле. Классицизм и барокко практически не применяют В. в архитектурных сооружениях. Только во 2-й половине XIX в. предпринимаются усилия по возрождению искусства В. Это удается художникам стиля модерн в конце XIX-начале XX вв.  С изобретением новых материалов (органическое стекло, железобетон), появлением новых технологий обработки стекла (пескоструйный способ, цветное травление) В. в середине XX в. возвращается в архитектуру, приобретает новые качества: перспективную глубину, обогащённую цветовую палитру, разнообразие фактур.
Возрождение, Ренессанс (франц. Renaissance, итал. Rinascimento) – эпоха в культурном развитии ряда стран Европы (в Италии XIII–XVI вв., в других регионах–конце XV–XVI вв.). Переход от средневековья к новому времени, отмеченный ростом светских тенденций, гуманистическим мировоззрением, обращением к античному культурному наследию, своего рода «возрождению» его. Архитектура и изобразительное искусство эпохи В., пронизаны пафосом утверждения красоты и гармонии мира, верой в творческие возможности человека, открытие многообразия окружающей действительности в сочетании с её аналитическим изучением, разработкой законов линейной и воздушной перспективы, теории пропорций, проблем анатомии.
С классической полнотой В. реализовалось в Италии, в ренессансной культуре которой различают Предвозрождение рубежа XIII и XIV вв. (Проторенессанс), Раннее Возрождение (XV в.), Высокое Возрождение (конец XV–1-я четверть XVI вв.), Позднее Возрождение (XVI в.). В эпоху Раннего В. средоточием новаторства во всех видах искусства стала флорентийская школа, архитекторы (Ф.Брунеллески, Л.Б.Альберти, Б.Росселлино), скульпторы (Л.Гиберти, Донателло, Якопо делла Кверча), живописцы (Мазаччо, Филиппо Липпи, Паоло Уччелло, Фра Анжелико, С.Боттичелли) которой создали пластически цельную, обладающую внутренним единством концепцию мира, распространившуюся по всей Италии (творчество Пьеро делла Франческа в Урбино, А.Мантеньи в Мантуе, А. да Мессина и братьев Беллини в Венеции). В период Высокого В., когда борьба за гуманистические ренессансные идеалы обрела напряженный характер, архитектура и изобразительное искусство были отмечены широтой общественного звучания, синтетической обобщенностью и мощью образов, полных духовной и физической активности. В постройках Д.Браманте, Рафаэля, Антонио да Сангалло достигли своего апогея совершенная гармония, монументальность и ясная соразмерность. Гуманистическая наполненность, смелый полет художественного воображения, широта охвата действительности характерны для творчества крупнейших мастеров этой эпохи – Л. Да Винчи, Рафаэля, Микеланджело, Джорджоне, Тициана.
Со 2-й четверти XVI в. Италия вступила в пору политического кризиса, разочарования в идеях гуманизма. Творчество многих мастеров приобрело сложный и драматический характер. В архитектуре Позднего В. (Микеланджело, Джулио Романо, В.Перуцци) возрос интерес к пространственному развитию композиции, подчинению здания широкому градостроительному замыслу. В получивших богатую и сложную разработку общественных зданиях, храмах, виллах, палаццо ясная тектоника Раннего В. сменилась напряжённой конфликтностью тектонических сил (постройки Я.Сансовино, М.Санмикеле, А.Палладио). Живопись и скульптура Позднего В. обогатились пониманием противоречивости мира, интересом к изображению драматического массового действия, к пространственной динамике (П.Веронезе, Я.Тинторетто). Небывалой глубины, сложности, внутреннего трагизма достигла психологическая характеристика образов в поздних произведениях Микеланджело и Тициана.
Периодизация этапов развития В. в Италии и в странах к северу от Альп, как правило, не совпадает. Условное понятие «Северное Возрождение» применяется по аналогии с итальянским В. к культуре и искусству Германии, Нидерландов, Франции. Одной из главных особенностей художественной культуры этих стран является его генетическая связь с искусством поздней готики. Истоки «С.В.» следует искать на рубеже XIV и XV вв. в Бургундии, в творчестве работавших в этом центре придворно-рыцарского позднеготического искусства скульптора К.Слютера и живописцев братьев Лимбург. В XV в. главенствующее место среди североевропейских школ заняла нидерландская живопись: произведения Р.Кампена, Я.Ван Эйка, Хуго ван дер Гуса, Рогира ван дер Вейдена, Х.Мемлинга отмечены пантеистическим мировосприятием, пристальным вниманием к детали и каждому явлению жизни. Таящийся за ними глубокий символический смысл лежит в основе широчайших по обобщению картин И.Босха и П.Брейгеля Ст. Самостоятельное развитие получили в нидерландском искусстве В. портрет (А.Мор, Я.Ван Скорел), пейзаж (И.Патинир), бытовой жанр (Лука Лейденский). Своеобразным явлением стал романизм, мастера которого пытались соединить художественные приемы итальянского искусства с нидерландской традицией. В Германии первые черты нового искусства появились в 1430-е гг. (Л.Мозер, Х.Мульчер). Собственно В., на искусство которого оказали большое влияние идеи Реформации и Крестьянская война 1524–1526 гг., началось на рубеже XV и XVI вв. и закончилось уже в 1530–1540-е гг. (живопись и графика А.Дюрера, Л.Кранаха Ст., Х.Хольбейна Мл., скульптура А.Крафта). Изящный стиль французского В. проявился в живописных и карандашных портретах Ж.Фуке, Ж. и Ф.Клуэ, Корнеля де Лиона, в совершенной пластике Ж.Гужона, в непринужденной живописности и легкости архитектуры городских дворцов, домов, загородных замков (постройки П.Леско, Ф.Делорма). Своеобразное преломление черты В. получили в искусстве Англии, где под влиянием работавшего в Лондоне Х.Хольбейна Младшего сформировалась национальная школа портрета (Н.Хиллиард), и Испании, художники которой (А.Берругете, Д. де Силоэ, Л. де Моралес) использовали опыт итальянской живописи для создания собственного, сурового и выразительного стиля.
Г

Гамма красочная, гамма цветовая – ряд гармонически взаимосвязанных оттенков цвета (обычно с одним доминирующим), используемый при создании произведений живописи, декоративно-прикладного искусства. Различают теплую холодную, светлую и другие Г.
Глиптика (греч. glyptike, от glypho – вырезаю) – искусство резьбы на драгоценных и полудрагоценных камнях, а также на стекле и слоновой кости.

Гобелен (франц. gobelin) – вытканный вручную ковер-картина. В строгом смысле – изделие действующей поныне парижской мануфактуры, основанной как королевская в 1662 г. в предместье Сен-Марсель, в здании, которое занимали красильщики Гобелены (отсюда название). Г. ткались на ручных станках из цветных шерстяных и шёлковых нитей (иногда золотых и серебряных) методом выборочного ткачества, т.е. отдельными участками, которые затем сшивались тонкой шелковой нитью. Рисунки (картоны) для Г. с историческими, мифологическими, религиозными сюжетами создавали крупные французские живописцы: в XVII в. – директор мануфактуры Ш.Лебрен, в XVIII в. – Ф.Буше, Ж.Б.Удри. Художественные качества Г. столь высоки, что их название было перенесено сначала на сделанные им в подражание шпалеры, а в XIX в. – на любые шпалеры и обивочное плотное полотно машинного производства. В XIX в. художественный уровень Г. резко снизился. Искусство Г. было возрождено на новой эстетической основе только в 1930-1940-е гг.

Горельеф (франц. haut-relief – высокий рельеф) – вид скульптуры, рельеф, в котором выпуклое изображение сильно выступает над плоскостью фона (более чем на половину своего объема). Иногда оно лишь прикасается к фону, а порой даже отделяется от него в деталях. Монументально-декоративные Г. часто использовались в архитектуре и мемориальной пластике.
Готика (от итал. gotico, буквально – готский, т.е., относящийся к германскому племени готов) – художественный стиль, заключительный этап в развитии средневекового искусства стран Западной, Центральной и частично Восточной Европы. Существовал между серединой XII и XV-XVI вв. Готическое искусство, сменившее романский стиль, оставалось культовым по назначению и религиозным в своих основах. Было соотнесено с вечностью, с Божественным мирозданием. Моделью этого мироздания, символом Вселенной и сводом знаний о ней стал готический собор, смелая и сложная каркасная конструкция которого, весь художественный строй, сочетавший торжественное величие со страстной динамикой, изобилие пластических мотивов со строгой системой их соподчинения, выражали как идеи небесной и земной иерархии, так и величие творческих сил человека. Собор был и главным средоточием готического искусства – скульптуры и живописи (преимущественно витражей). В готической скульптуре застылость романских статуй сменилась подвижностью фигур, динамичной открытостью пластики, в которой переплелись лиризм и трагическая аффектация, возвышенная духовность и острые жизненные наблюдения, фантастический гротеск и сатирическая, фольклорная образность. В эпоху Г. расцвела книжная миниатюра, появилась алтарная живопись, высокого уровня достигло ДПИ.
Единое в своих духовных основах искусство Г. в разных странах Европы обретало собственную оригинальную окраску. Во Франции, на родине Г., классическую завершённость приобрёл тип готического собора – многонефной базилики с озарённым цветным мерцанием витражей интерьером и двухбашенным западным фасадом, украшенным статуями. Во французской поздней Г. получили распространение скульптурно-живописные алтари, сложился новый эмоциональный строй образов, отличающийся драматической экспрессией, появились росписи на светские сюжеты. В Германии эпохи Г. сложились типы зальной церкви и однобашенного кафедрального собора. Готическая скульптура выделяется жизненной конкретностью и монументальностью образов, пластической экспрессией. В готической архитектуре Англии строгая геометрическая простота объёмов компенсируется богатством и сложностью резного декора на сводах и фасадах. В Италии в XIII-XIV вв. элементы Г. включались в романскую по духу архитектуру соборов: стрельчатые арки, своды, изощрённый декор сочетались со статичностью архитектурных масс, пропорциональностью просторных интерьеров. Собственные варианты Г. складывались в Испании, Нидерландах, Чехии, Словакии. В позднеготическую эпоху накопление эмпирических знаний, рост интереса к изучению натуры, возросшая роль творческой индивидуальности подготовили почву для возникновения культуры Возрождения, на протяжении XVI в. почти повсеместно вытеснившей искусство Г.
Гравюра (франц. gravure, от graver – вырезать) – оттиск с печатной формы, изготовленной художником-гравером. Выполняется на бумаге, но возможны отпечатки на пергаменте, тканях, бересте. Также это вид графического искусства, включающий разнообразные способы изготовления печатных форм и получения с них оттисков. В зависимости от того, осуществляется ли печать с рельефа или с углублённых мест доски, Г. делится на высокую (выпуклую) - высокая печать и глубокую (углубленную) - глубокая печать. К высокой печати относятся: Г. на дереве (ксилография), линогравюра, высокая Г. на металле, а также автоцинкография (иначе – жилло-таж, гратография, высокий офорт) и Г. на пластмассе. Г. глубокой печати могут выполняться механическим способом – без травления кислотой (резцовая Г., сухая игла, пунктирная манера и меццо-тинто) либо химическим - путём травления (все разновидности офорта: акватинта, лавис, резерваж). Г. бывает оригинальной, если представляет собой самостоятельное произведение искусства, задуманное и выполненное художником-гравёром от начала до конца, и репродукционной, если в гравюрной технике воспроизводит живопись, скульптуру. Такая Г. получила большое распространение в полиграфии – в книгах и журналах второй половины XIX в. до появления фотомеханических способов воспроизведения. Когда Г. существует обособленно, как самостоятельное произведение искусства, она является станковой. Г. другого типа – книжная, предназначена для воспроизведения в качестве элементов оформления - иллюстраций, заставок, концовок.

Графика (франц. graphique – линейный, от греч. grapho – пишу, рисую) – вид изобразительного искусства, включающий рисунок и печатные произведения (виды гравюры, литографию, монотипию). В современном изобразительном искусстве это могут быть работы, выполненные в смешанных техниках. Существует более широкое понимание Г.: все произведения искусства, выполненные на бумаге. В этом случае к области Г. кроме вышеперечисленных отойдут акварель, пастель, гуашь. По исполнению Г. делится на уникальную, выполненную в единственном экземпляре рукой художника непосредственно на бумаге (реже - пергаменте, шёлке), и печатную, полученную в ограниченном числе экземпляров путём перевода изображения с печатной формы на бумагу, вручную или на специальном станке. К уникальной Г. относится рисунок с его значением самостоятельного произведения. К печатной Г. следует отнести разнообразные виды гравюры: резцовую, сухую иглу, офорт, меццо-тинто, акватинту, пунктир, мягкий лак, жилло-таж, ксилографию, линогравюру, литографию. Монотипия занимает промежуточное место между уникальной Г. (возможность получения единственного оттиска) и печатной (способ выполнения). По типам и назначению вся Г. делится на станковую, существующую самостоятельно в виде отдельно взятого произведения или эстампа; книжную и газетно-журнальную, связанную с литературным текстом, выступающую в качестве его сопровождения (иллюстрации или оформления – заставка, виньетка, титульный лист, суперобложка, экслибрис); плакатную, задача которой – прямое обращение к массам с целью агитации, рекламы; лубочную, родственную плакатной; промышленную, или прикладную, имеющую распространение во всех сферах повседневной жизни (этикетки, почтовые марки, фирменные знаки, оформление упаковок). Таким образом, диапазон Г. очень широк – от произведений искусства до оформления и маркировки утилитарных предметов.
Гуашь (франц. gouache, от итал. guazzo – водяная краска) – краски, состоящие из растертых пигментов с водно-клеевым связующим и примесью белил, произведение искусства, выполненное этими красками. Возникла как разновидность акварели, когда для достижения плотности красочного слоя к водяным краскам начали примешивать белила. Широко использовалась для выполнения книжных миниатюр в средневековом искусстве, а начиная с эпохи Возрождения – для эскизов, картонов, позже – для портретных миниатюр. Начало производства специальных гуашевых красок в середине XIX в. способствовало окончательному обособлению Г. от акварели, использованию ее особенностей (плотность и матовость тонов) для достижения специальных декоративных эффектов.
Д

Дадаизм (франц. dadaisme) – модернистское направление в западноевропейском искусстве. Возникло в Цюрихе (Швейцария) в 1916 г. Название якобы заимствовано со страниц словаря: «dada» - деревянная лошадка (по-французски), двойное утверждение (по-русски). Для Д. характерны нигилизм, разрыв с какой-либо традицией и эстетизация абсурда. В практике Д. было немало художественных провокаций и скандалов. В числе творческих приемов Д. – комбинаторика разнородных предметов. Д. нередко считают предтечей сюрреализма.

Декор (франц. decor, от лат. decorare – украшать) – совокупность украшающих сооружение или предмет орнаментальных и изобразительных элементов.
Дивизионизм (от франц. divison – разделение), а также пуантилизм (от франц. pointiller – писать точками) – живописная система, основанная на методичном разложении сложного цветового тона на чистые цвета, которые фиксируются на полотне чётко различимыми небольшими мазками (точечной или правильной прямоугольной формы) в расчете на их оптическое смешение при зрительном восприятии картины. Обладающая ярким декоративным эффектом система Д. была разработана в 1880-е гг. французскими живописцами Ж.Сёра и П.Синьяком и широко использовалась мастерами неоимпрессионизма.
Диптих (от греч. diptychos – двойной, сложенный вдвое) – двустворчатый складень с живописными или рельефными изображениями на каждой створке. Также две картины, связанные единством замысла и средств художественной выразительности.
Ж

Жанр (франц. genre – род, вид) – исторически сложившиеся внутренние подразделения в большинстве видов искусства, специфичные для каждой из областей художественной культуры. В изобразительном искусстве основные Ж. определяются по предмету изображения (портрет, пейзаж, бытовой жанр, интерьер, натюрморт, исторический жанр, батальный жанр) или по характеру интерпретации этого предмета (карикатура, шарж, камерный портрет, историко-бытовой жанр). «Поджанры» основных Ж. могут возникать при дроблении самих предметов изображения (морской вид, марина – особый вид пейзажа, «завтраки» и «десерты» – разновидности натюрморта). В архитектуре, ДПИ, дизайне, где невозможно выделить предмет изображения жанровая классификация замещается типологическими разделениями, основанными на функциях произведения (в архитектуре выделяются типы дворца, храма, жилого дома, разделяющиеся на множество подтипов). Основные Ж. имеют свои исторические границы. Искусство древности, средневековья, Возрождения не знало чётких границ между Ж., и только в XVII-XVIII вв. эстетика классицизма создала строгую иерархическую жанровую систему с разделением Ж. на «высокие» и «низкие». Однако в XIX в. эта иерархия разрушается, границы между Ж. стираются, начинается процесс их переплетения и взаимодействия. В узком смысле термином Ж. обозначаются произведения бытового жанра (жанровая картина, жанровая скульптура).
Живопись – в ид изобразительного искусства, произведения которого создаются при помощи красок, нанесенных на плоскую поверхность. Именно цвет является главным выразительным средством живописи. Другие ее средства – рисунок, фактура красочной поверхности, выразительность мазков художника, композиция произведения. Условность Ж. заключается в её стремлении создать иллюзию трёхмерного пространства на плоскости, передать объем предметов, перспективу, световоздушную среду. Ж. сочетает в себе как изобразительную, так и декоративную функцию. Различают станковую и монументальную Ж. Монументальная служит украшением архитектуры, выступает частью единого ансамбля (стенные росписи, панно, плафоны). По технике монументальной Ж. выделяют фреску, мозаику, витраж. Под станковой Ж. понимают произведения, созданные на станке, или мольберте, т.е. собственно картины. Также к Ж. относятся иконопись и миниатюра. В станковой Ж. используются различные техники: энкаустика (Ж. восковыми красками), темпера, масляная Ж. и др. Для создания живописных произведений используют и иные техники, тяготеющие к графике. Это акварель, гуашь, пастель. Основой для живописных произведений служат деревянные и медные доски, начиная с эпохи Возрождения – холст, в наши дни – оргалит, текстолит. Для небольших работ, чаще подготовительного характера, используют бумагу и картон. Как правило, основу под Ж. предварительно покрывают специальным грунтом. В европейском искусстве различные техники исторически сменяли друг друга. В средние века господствовала иконопись и Ж. темперными красками на деревянной основе. С XV в. получила распространение масляная Ж. До 1860-х гг. применялась последовательная трёхслойная работа масляными красками. Сначала – рисунок, потом – подмалевок, в котором обозначалась форма изображения, затем – лессировки, посредством которых картина насыщалась цветом. В этом заключалась техника старых мастеров. Впоследствии, во многом благодаря французским импрессионистам, этой системы уже не придерживались, все три этапа работы смешались в едином нерасчленённом методе Ж. Тематический диапазон живописного искусства очень широк, и нашел отражение в системе жанров (исторический, батальный, бытовой, пейзажный жанры, портрет, натюрморт).

З

Зооморфизм (от греч. zoon – животное и morphe – вид) – уподобление животному, наделение качествами, присущими животным, изображение в виде зверя, птицы. З. называют представление божества в облике животного или с его признаками (головой, лапами, крыльями). Особенно отчётливо проявился в древнем искусстве Египта, Индии, Америки. Наделение человека чертами животных дошло да наших дней в сказочных и сатирических образах произведений искусства.

И

Импрессионизм (франц. impressionnisme, от impression – впечатление) – направление в искусстве последней трети XIX-начала XX вв., мастера которого, фиксируя свои мимолетные впечатления, стремились наиболее естественно и непредвзято запечатлеть реальный мир в его подвижности и изменчивости. И. зародился во французской живописи в конце 1860-х гг. Э.Мане (формально не входивший в группу импрессионистов), О.Ренуар, Э.Дега внесли в искусство свежесть и непосредственность восприятия жизни, обратились к изображению мгновенных, выхваченных из потока реальности ситуаций, использовали фрагментарные, на первый взгляд неуравновешенные композиционные построения, неожиданные ракурсы, точки зрения, срезы фигур. В 1870–1880-е гг. формируется пейзаж французского И. К.Моне, К.Писсарро, А.Сислей выработали последовательную систему пленэра, создавали в своих картинах ощущение сверкающего солнечного света, богатства красок природы, растворения форм в вибрации света и воздуха. Название направления произошло от наименования картины К.Моне «Впечатление. Восходящее солнце» («Impression. Soleil levant», 1874). Разложение сложных цветов на чистые составляющие, которые накладывались на холст отдельными мазками, цветные тени, рефлексы и валёры породили беспримерно светлую, трепетную живопись И. Отдельные стороны и приёмы И. использовались живописцами Германии, США, России и других национальных художественных школ. Понятие И. применяется также к скульптуре 1880–1910-х гг., обладающей некоторыми импрессионистическими чертами – стремлением к передаче мгновенного движения, текучестью и мягкостью формы, пластической эскизностью (произведения О.Родена, бронзовые статуэтки Дега). И. в изобразительном искусстве оказал влияние на развитие выразительных средств современной ему литературы, музыки, театра. Во взаимодействии и в полемике с живописной системой И. в художественной культуре Франции возникли течения неоимпрессионизма и постимпрессионизма.
Интерьер (от франц. interieur – внутренний) – внутреннее пространство здания в целом или составляющих его помещений (вестибюля, фойе, комнаты, зала в светских постройках, хора, нефа, трансепта в храме). Художественная выразительность архитектурного И. определяется его пропорциями, конфигурацией, архитектоникой составляющих частей, его декоративным убранством. И. в живописи – жанр, один из главных мотивов которого - изображение различных внутренних помещений. В искусстве Западной Европы - тщательно-любовное воссоздание интимного «комнатного» мира. Известно с эпохи Возрождения (произведения Перуджино, Карпаччо, Ван Эйка), достигло расцвета в голландской живописи XVII в. (картины Вермера Делфтского, Метсю, Терборха, П. де Хоха).
Исторический жанр – один из основных жанров изобразительного искусства, посвящённый воссозданию событий прошлого и современности, имеющих историческое значение. И.ж. часто переплетается с другими жанрами – бытовым (так называемый историко-бытовой жанр), портретом (портретно-исторические композиции), пейзажем («исторический пейзаж»), батальным жанром. Эволюция И.ж. обусловлена развитием исторических воззрений и сформировался он окончательно со становлением научного взгляда на историю (полностью лишь в XVIII–XIX в.). Его зачатки восходят к условно-символическим композициям Древнего Египта и Месопотамии, к мифологическим образам Древней Греции, к документально-повествовательным рельефам древнеримских триумфальных арок и колонн. И.ж. начал складываться в итальянском искусстве эпохи Возрождения – в батально-исторических произведениях П.Уччелло, картонах и росписях А.Мантеньи на темы античной истории, трактованных в идеально-обобщённом, вневременном плане композициях Л. да Винчи, Тициана, Тинторетто. В XVII–XVIII вв. в искусстве классицизма И.ж. выдвинулся на первый план, включив в себя религиозные, мифологические и исторические сюжеты. В рамках этого стиля оформились как тип торжественной историко-аллегорической композиции (Ш.Лебрен), так и полные этического пафоса и благородства картины, изображающие подвиги героев античности (Пуссен). Поворотным пунктом в становлении жанра стали в XVII в. произведения Веласкеса, внесшего в изображение исторического конфликта испанцев и голландцев глубокую объективность и человечность, П.П.Рубенса, свободно соединившего историческую реальность с фантазией и аллегорией, Рембрандта, опосредованно воплотившего воспоминания о событиях нидерландской революции в исполненных героики и внутреннего драматизма композициях.

Во 2-й половине XVIII в., в эпоху Просвещения, И.ж. придается воспитательное и политическое значение: картины Ж.Л.Давида, изображающие героев республиканского Рима, стали воплощением подвига во имя долга, призывом к революционной борьбе. В годы Французской революции 1789–1794 он изображал ее события в героически-приподнятом духе, уравняв тем самым действительность и историческое прошлое. Тот же принцип лежит в основе исторической живописи мастеров французского романтизма (Т.Жерико, Э.Делакруа), испанца Ф.Гойи, насытивших И.ж. эмоциональным восприятием драматичности исторических и современных общественных конфликтов. В XIX в. подъем национального самосознания, поиски исторических корней своих народов обусловили романтические настроения в исторической живописи Бельгии, Чехии, Польши. Стремление к возрождению духовности средневековья и Раннего Возрождения определили ретроспективный характер творчества назарейцев в Германии и прерафаэлитов в Великобритании. С 1830–1840-х гг. распространились салонные исторические композиции, сочетавшие пышную репрезентативность с претенциозностью, и небольшие историко-бытовые картины, в деталях воссоздававшие «колорит эпохи» (П.Деларош, Э.Месонье во Франции).
В середине 2-й половины XIX в. со свежестью и непосредственностью этюда с натуры воскрешал характеры и нравы XVIII в. А. фон Менцель в Германии, идеи национального возрождения питали историческую живопись Я.Матейко в Польше. В конце XIX в. в И.ж. наметился поворот к приподнятой, символико-обобщенной трактовке реальных исторических образов (пластика О.Родена во Франции, Й.В.Мысльбека в Чехии), а в искусстве символизма и модерна – к ритмической стилизации монументальных исторических композиций (живопись Пюви де Шаванна во Франции, Ф.Ходлера в Швейцарии).
К

Кампанила (итал. campanile) – в итальянской архитектуре средневековья и эпохи Возрождения 4-гранная или круглая башня-колокольня, стоящая отдельно от храма.
Капелла (позднелат. capella, итал. cappella – часовня) – в католической и англиканской архитектуре небольшое сооружение, помещение для молитв одного семейства, для хранения реликвий, размещения певчих. К. размещались в боковых нефах храмов или вокруг хора («венец капелл» в архитектуре готики), а также в замках или дворцах. Строились и отдельно стоящие, не связанные с храмом или каким-либо другим сооружением К.
Капитель (лат. capitellum - головка) – в архитектуре пластически оформленная венчающая часть колонны. В античности сложились три классических типа К., распространившиеся в европейской архитектуре: дорическая (плавное расширение навершия колонны, без орнаментального украшения), ионическая (два симметрично расположенных завитка-волюты по бокам навершия колонны, промежуток между ними украшен рельефным орнаментом из растительных, геометрических узоров) и коринфская (колоколообразная К., покрытая стилизованными листьями аканта). Сочетание элементов ионической и коринфской К. получило название композитной.. Кроме классических, типы К. были созданы в архитектуре Востока, Византии, древнерусской.
Караваджизм – направление в европейской живописи XVII в., представленное последователями Караваджо, итальянского художника конца XVI–начала XVII вв. Для К. характерны демократизм образной системы, повышенное чувство реальной предметности, материальности изображения, активная роль светотеневых контрастов в живописно-пластическом решении картины, монументализация жанрово-бытовых мотивов. В Италии, где тенденции К. актуальны до конца XVII в., оригинальное истолкование наследие Караваджо получило в творчестве О.Джентилески. Среди европейских мастеров К. значительно творчество утрехтских караваджистов в Голландии (Х.Тербрюгген, Г.Хонтхорст), Х.Риберы в Испании и А.Эльсхаймера в Германии. Воздействие отдельных приёмов К. ощутимо в работах некоторых мастеров академизма и барокко.
Карандаш (от тюрк. кара – черный и даш, таш – камень) – стержень из угля, свинца, графита, сухой спрессованной краски в деревянной или металлической оправе. Предназначен для письма, рисования, черчения. В XII–XVI вв. применялись свинцовые и серебряные К. в металлической оправе, дававшие тонкий штрих и темно-серый тон. Итальянский К. из черного глинистого сланца или порошка жженой кости в смеси с растительным клеем дает линию матового оттенка и слабой черноты. Малой интенсивностью и легким блеском отличается штрих графитного К. (XVI в.). Современный К. со стержнем из смеси графитного порошка с глиной и с деревянной оправой изготовляется с конца XVIII в. Виды К. – пастель и сангина.
Кариатида (греч. Karyatides – жрица храма Артемиды в Кариях, Древняя Греция), в архитектуре – скульптурное изображение стоящей женской фигуры.
Карнация (франц. carnation – телесный цвет, от лат. caro – плоть, тело) – живописные приемы (многослойное наложение красок), применяемые для изображения кожи человека, его лица, других обнаженных частей тела.
Картон (франц. carton, итал. cartone, от лат. charta – бумага) – крупноформатный, иногда расцвеченный рисунок, выполняемый в размере будущего произведения (фрески, витража, шпалеры, гобелена). Предварительная подготовка композиции с помощью К. была распространена в практике художников эпохи Возрождения, а также XVII–XVIII вв.
Классика (от лат. classicus– образцовый) – период расцвета древнегреческого искусства, охватывающий V в. до н.э. и первые три четверти IV в. до н.э. В эпоху К. сложилась система регулярной планировки города-полиса (архитектор Гипподам из Милета), высшей гармоничности и тектонической уравновешенности достигла ордерная архитектура (постройки Иктина и Калликрата), идеалы возвышенной красоты воплотились в пластике (скульпторы Мирон, Поликлет, Фидий, Скопас, Пракситель, на исходе эпохи – Лисипп). К. подразделяется на раннюю («строгий стиль», 1-я половина V в. до н.э.), высокую (2-я половина V в. до н.э.) и позднюю (400–325 до н.э.). В более широком смысле под К. (классическим искусством) понимается все искусство Древней Греции и Древнего Рима, а также опиравшееся на него искусство Возрождения и классицизма. В максимально широком значении К. – наивысшие художественные достижения различных эпох и народов, проявляющиеся в самых разных, часто не восходящих к античности стилистических формах. Совокупность К. народов мира составляет классическое художественное наследие, являющееся достоянием всего человечества.
Классификация искусств. Искусство можно классифицировать по разным основаниям, следуя различным принципам классификации. Рассматривая материальное бытие художественной формы, различают искусство пространственные (живопись, графика, скульптура, декоративное искусство, архитектура), временные (музыка, словесное искусство) и синтетические, пространственно-временные (театр, кино, танец). Каждое из этих видов образует «семейства» искусства, внутри которых можно выделить разновидности или роды. В пространственных искусствах выделяют три рода: станковые (станковая живопись, станковая графика и т.п.), монументальные (монументальная скульптура, стенная живопись и др.) и прикладные (типовая массовая архитектура, малая пластика, миниатюрная живопись, промышленная графика, плакат и др.). В словесно-временных искусствах различают три рода: эпос (роман, поэма и др.), лирика (стихотворения и др.) и драма (различные пьесы и др.). С точки зрения теории знаков, в которых воплощается и с помощью которых сообщается художественный образ зрителям и слушателям, искусства бывают изобразительные (живопись, графика, скульптура и др.), выразительные (музыка, танец, архитектура и др.) и словесные (литература), а также смешанные, синтетические (театр, кино и др.).
Виды и роды искусства в свою очередь включают в себя различные типы произведений на основании устойчивых общих черт. Эти типы называются жанрами. Наиболее распространенным принципом выделения различных жанров является тематический, на основе области действительности, отражаемой в произведении (бытовой, авантюрный, исторический, любовный, батальный, натюрморт, портрет, пейзаж и т.д.). Другим основанием деления может выступать ведущая эстетически-эмоциональная доминанта (трагедия, комедия, фарс, мелодрама, ода и др.), тип композиции (сонет, рондо, триптих и т.д.) или объем и общая структура произведения (роман, повесть, рассказ, миниатюра, эпопея и др.). Жанры исторически формируются, развиваются, отмирают. В разные эпохи и в разных художественных направлениях границы между жанрами бывают более строгими (например, в классицизме), в других – менее (романтизм) или даже условными (реализм). В современном искусстве наблюдается тенденция отрицания жанра как устойчивой формы художественного творчества (постмодернизм).
Классицизм – художественный стиль в европейском искусстве XI–начала XIX вв., одной из важнейших черт которого было обращение к формам античного искусства, как к идеальному эстетическому и этическому эталону. К., развивавшийся в острополемическом взаимодействии с барокко, в целостную стилевую систему сложился во французской художественной культуре XVII в. Лежащие в его основе принципы рационалистической философии обусловили взгляд теоретиков и практиков К. на художественное произведение как на плод разума и логики, торжествующих над хаосом и текучестью чувственно воспринимаемой жизни. Ориентация на разумное начало, на непреходящие образцы определила твердую нормативность этических требований (подчинение личного общему, страстей – разуму, долгу) и эстетических запросов К., регламентацию художественных правил; закреплению теоретических доктрин К., способствовала деятельность основанных в Париже Королевских академий – живописи и скульптуры (1648) и архитектуры (1671). В архитектуре К., которую отличают логичность планировки и ясность объемной формы, главную роль играет ордер, сдержанно оттеняющий общую структуру сооружения (постройки Ф.Мансара, К.Перро, Л.Лево, Ф.Блонделя). Со 2-й половины XVII в., французский К. вбирает в себя пространственный размах архитектуры барокко (работы Ж.Ардуэн-Мансара, А.Ленотра в Версале). В XVII – начале XVIII вв. К. сформировался в архитектуре Голландии, Англии, органично сочетаясь с палладианством (И.Джонс, К.Рен), Швеции (Н.Тессин Младший). В живописи К. основными элементами моделировки формы стали линия и светотень. Локальный цвет четко выявляет пластику фигур и предметов, разделяет пространственные планы картины (отмеченные возвышенностью философско-этического содержания, общей гармонией произведения Н.Пуссена, основоположника К. и крупнейшего мастера классицизма XVII в.; «идеальные пейзажи» К.Лоррена).

К. XVIII–начала XIX вв. (в зарубежном искусствознании – неоклассицизм), ставший общеевропейским стилем, формировался преимущественно в лоне французской культуры, под влиянием идей Просвещения. В архитектуре определились новые типы особняка, парадного общественного здания, открытой городской площади (Ж.А.Габриель, Ж.Ж.Суфло), поиски новых, безордерных форм архитектуры, стремление к суровой простоте в творчестве К.Н.Леду предвосхищали зодчество поздней стадии К. – ампира. Гражданский пафос и лиричность соединились в пластике Ж.Б.Пигаля и Ж.А.Гудона, декоративных пейзажах Ю.Робера. Мужественный драматизм исторических и портретных образов присущ произведениям главы французского классицизма Ж.Л.Давида. В XIX в. живопись К., несмотря на деятельность отдельных крупных мастеров (Ж.О.Д.Энгр), вырождается в официально-апологетическое или претенциозно-эротическое салонное искусство.
Интернациональным центром европейского К. XVIII–начала XIX вв. стал Рим, где господствовали традиции академизма со свойственным им сочетанием благородства форм и холодной идеализации (живопись немца А.Менгса, пластика итальянца А.Кановы и датчанина Б.Торвальдсена). Для архитектуры немецкого К. характерна суровая монументальность построек К.Ф.Шинкеля, для созерцательно-элегичной по настроению живописи и пластики – портреты А. и В.Тишбейнов, скульптура И.Шадова. В английском К. выделяются антикизирующие сооружения Р.Адама, палладианские по духу парковые усадьбы У.Чеймберса, изысканно-строгие рисунки Дж.Флаксмена, керамика Дж.Уэджвуда. Варианты К. развивались в художественной культуре Италии, Испании, Бельгии, скандинавских странах, США. Выдающееся место в истории мирового искусства занимает русский классицизм 1760–1840-х гг. В конце 1-й трети XIX в. ведущая роль К. повсеместно сходит на нет, он вытесняется разнообразными формами архитектурного эклектизма. Оживает художественная традиция К. в неоклассицизме конца XIX – начала XX вв.
Колорит (итал. colorito, от лат. color – цвет, краска) – применяемая в искусстве (живописи, в использующих цвет видах графики, в некоторых типах произведений декоративного искусства) система соотношений цветовых тонов, образующая определенное единство и являющаяся одним из важнейших средств эстетической эмоциональной выразительности, компонентом художественного образа. Исторически сложились две основные колористические тенденции. Первая связана с применением более или менее ограниченного количества локальных цветов, иногда (особенно в средневековом искусстве) имеющих символическое значение. Для второй характерны стремление к полной передаче цветовой картины мира, использование тона, валёров, рефлексов. По характеру цветовых сочетаний К. может быть спокойным или напряжённым, холодным (при преобладании синего, зеленого, фиолетового оттенков) или теплым (при господстве красных, желтых, оранжевых цветов), светлым или темным, а по степени насыщенности и силы цвета – ярким, сдержанным, блеклым. В архитектуре и скульптуре система цветовых отношений обычно называется полихромией.
Композиция (лат. compositio – составление, сочинение) – построение художественного произведения, обусловленное его содержанием, характером и назначением, во многом определяющее его восприятие. К. – важнейший организующий компонент художественной формы, придающий произведению единство и цельность, соподчиняющий его элементы друг другу, всему замыслу художника. Композиционное решение в изобразительном искусстве связано с распределением предметов и фигур в пространстве, установлением соотношения объемов, света и тени, пятен цвета. Типы К. разделяются на устойчивые (основные композиционные оси пересекаются под прямым углом в геометрическом центре произведения) и динамические (основные оси пересекаются под острым углом, господствуют диагонали, круги, овалы), открытые (нет центра, изображение равномерно раскрывается зрителю) и закрытые (изображение стягивается к центру). Устойчивые и закрытые типы К. преобладают в искусстве Возрождения. Динамические и открытые – в барокко. В истории искусства большую роль сыграли сложение общепринятых композиционных канонов (в раннем средневековом искусстве, в искусстве Ренессанса и классицизма) и движение от традиционных жестких схем к свободным композиционным приемам, отвечающим индивидуальным творческим особенностям мастера, что характерно для искусства конца XIX-XX вв.

Кубизм (франц. cubisme, от cube – куб) – течение в европейском искусстве первой четверти XX в. Наибольшее распространение получило во Франции. Начало кубизма относят к 1907 г., когда П.Пикассо выставил свое полотно «Авиньонские девицы». В кубизме подчеркивалась материальность и трехмерность изображения, сведенного к элементарным геометрическим формам – кубу, шару, цилиндру. Сам термин «К.» обязан своим возникновением французскому критику Л.Воселю и появился в 1908 г. Кубисты во многом отталкивались от негритянской скульптуры и творчества П.Сезанна. Первая фаза К. (1907-09) получила название «аналитической». В это время в произведениях кубистов предмет «анализировался» – разлагался на простейшие формы и вместе с тем сохранял свою узнаваемость. Художник стремился показать предмет со всех сторон. С 1910-11гг. берет начало «синтетический» К. В произведениях этого периода естественные связи предметов распадаются и их составляющие становятся исходным материалом для последующего синтеза, свободных построений. Большое место в К. занимала техника коллажа, интерес к фактуре. В эти же годы появилась и кубистическая скульптура. Крупнейшими мастерами К. были П.Пикассо, Ж.Брак, X.Грис. К. повлиял на многих художников, в т.ч русских (К.Малевич, В.Татлин, Р.Фальк).

Купол (итал. cupola, от лат. cuppula, уменьшит. сuра – бочка) – пространственное покрытие зданий и сооружений, перекрывающее круглые, эллиптические и многоугольные в плане помещения. Внешне представляет собою свод, поверхность которого является полушарием или близкой к полушарию формой. К. используется в архитектуре культовых сооружений (храмов, соборов, мечетей) и общественных зданий (музеев, крытых стадионов, павильонов).

Л

Левкас (греч. leukos – белый) – многослойный грунт, приготовлявшийся в русской иконописи из мелового, гипсового (алебастрового) порошка в смеси с клеем животного происхождения. В стенной темперной живописи – из гашеной извести с наполнителями (песком, дробленым известняком или кирпичом, мелко нарубленным льняным волокном). Тщательно заглаженная поверхность Л. и его белый цвет хорошо подходят для работы прозрачными слоями красок.

Лессировка (от нем. lasieren – покрывать глазурью) – тонкие прозрачные или полупрозрачные слои красок, которые наносятся на просохшие или полупросохшие основные, плотные красочные слои картины, чтобы изменить, ослабить или усилить цветовые тона, обогатить колорит, добиться его единства и гармонии. В XVI–XIX вв. наложение Л. было заключительным этапом работы художника над картиной.
Литография (от lithos – камень и grapho – пишу) – вид печатной графики, при котором оттиски получают переносом краски под давлением с плоской, нерельефной печатной формы непосредственно на бумагу. Также произведение, выполненное литографским способом. Печатной формой в Л. служит гладкая или зернистая поверхность камня-известняка, на которую жирной тушью или жирным литографским карандашом наносится изображение. Вслед за травлением камня кислотой, воздействующей на не покрытую жиром поверхность, рисунок смывают и взамен наносят типографскую краску, пристающую только к непротравленным частицам камня. В сфере изобразительного искусства Л. обычно относят к гравюрным техникам, хотя процесс ее создания не связан с гравированием, т.е. с механической обработкой печатной формы. Изобретенная А.Зененфельдером в Германии между 1796–1798, Л. привлекла внимание художников большой свободой авторского исполнения, широким диапазоном графических средств, точностью воспроизведения штрихового рисунка. Специфический язык художественной Л. оформился в произведениях мастеров французского романтизма (Т.Жерико, Э.Делакруа) и работавшего в 1820-е гг. во Франции Ф.Гойи, в графике О.Домье, крупнейшего мастера этой техники в искусстве XIX века. Новые художественные возможности Л. были открыты мастерами импрессионизма (Э.Мане, О.Ренуар, Э.Дега, К.Писсарро), близкими к ним художниками Германии (М.Либерман) и США (Дж.Уистлер). В конце XIX в. особую остроту, драматизм и декоративную выразительность привнесли в Л. (особенно цветную) художники, связанные с постимпрессионизмом, символизмом, стилем модерн (Редон, Тулуз-Лотрек, Вюйяр во Франции, Ф.Ропс в Бельгии).
Лоджия (итал. loggia, от древневерхненемецкого laudia – беседка) – помещение, открытое с одной или нескольких сторон, где стену заменяет колоннада, аркада, парапет. В итальянской архитектуре Л. – отдельное сооружение общественного назначения с аркадами и колоннадами на главном фасаде.
Локальный цвет в живописи – основной и неизменяющийся цвет изображаемых объектов, условный, лишенный оттенков, которые возникают в природе под воздействием освещения, воздушной среды, рефлексов от окружающих предметов. Понятие «Л.ц.» введено Л. да Винчи в его «Книге о живописи». Применение Л.ц. характерно для средневекового искусства, где многие цвета имели символическое значение, живописи Раннего Возрождения и классицизма. Локальные цветовые плоскости используются также многими направлениями искусства XX в.
М

Майолика (итал. maiolica, от Majolica – старого названия острова Мальорка, через который в Италию ввозились изделия испано-мавританской керамики) – итальянские керамические изделия XV–XVII вв. с цветным пористым черепком и сюжетными росписями по сырой непрозрачной свинцовой глазури (продукция мастерских Фаэнцы, Флоренции, Сиены, Урбино), а иногда и с нанесенным сверху люстром (Дерута, Губбио). Пионерами в применении М. для изготовления рельефов и круглой скульптуры были работавшие во Флоренции мастера семьи делла Роббиа (XV–начало XVI вв.). В широком смысле М. – изделия из цветной обожженной глины с крупнопористым черепком, покрытые глазурью.
Малые голландцы – традиционное название обширного круга голландских живописцев XVII в. Возникло в связи с камерным характером их творчества, небольшим размером картин (пейзаж, интерьер, бытовые сюжеты). Для живописи М.г. характерны тонкость письма, выразительность небольших деталей, красота световых и колористических нюансов, общее ощущение уюта, близости и единения персонажей в пейзажной или интерьерной среде. Среди наиболее ярких представителей – Вермеер, братья Остаде, Терборх, Стен, Метсю.
Маньеризм (итал. manierismo, от maniera – прием, манера) – течение в европейском искусстве XVI в., зародившееся в лоне искусства итальянского Возрождения и отразившее кризис ренессансных гуманистических идеалов. Мастера М. культивировали представления о неустойчивости мира, шаткости человеческой судьбы, находящейся во власти иррациональных сил, стремились не столько следовать природе, сколько выражать «внутреннюю идею» образа, рождённого в душе художника. Для итальянского М. 1520-х гг. (живопись Понтормо, Пармиджанино, Джулио Романо) характерны драматическая острота образов, преувеличенная экспрессия поз и движений, удлиненность пропорций фигур, колористические и световые диссонансы, виртуозная нервная линеарность рисунка. К 1540-м гг. М. стал господствующим течением при дворах Италии. Его художественный язык, насыщенный сложными, доступными лишь узкому кругу посвящённых аллегориями, отмечен принципиальным эклектизмом выразительных средств (Дж.Вазари, А.Бронзино). В скульптуре (Б.Челлини, Джамболонья) и архитектуре (Вазари, Джулио Романо) М. проявился в тяготении к неустойчивой, динамичной композиции, подчёркнутой экспрессии декора, в стремлении к сценическим эффектам. Превращению М. в общеевропейское течение способствовали деятельность итальянских мастеров во Франции (Челлини), Испании, Чехии, а также широкое распространение маньеристических графики и предметов ДПИ. В конце XVI в. искусство М. было вытеснено зарождающимся барокко, академизмом болонской школы, распространяющимся по Европе караваджизмом.
Марина (франц. marine, итал. marina, от лат. marinus – морской) – картина с изображением морских видов и кораблей. Как самостоятельный вид пейзажа М. обособилась в европейском искусстве XVII в. и пережила свой первый расцвет в творчестве голландских живописцев Порселлиса, Сегерса, В. ван де Велде. Среди крупнейших художников XVIII–XIX вв., обращавшихся к жанру М. – К.Ж.Верне во Франции, У.Тёрнер в Великобритании. Художники, работающие в жанре М., называются маринистами.

Масляная живопись – вид живописи масляными красками, которые готовят растиранием неорганических пигментов в отбеленном льняном (иногда с добавлением орехового и подсолнечного) масле. Масляными красками пишут преимущественно на холсте, а также на дереве, металле, картоне, покрытых специальными грунтами (станковая М.ж.), или на известковой штукатурке (монументальная М.ж.). М.ж. отличают выразительность и динамика письма. В большей степени, чем какая-либо другая техника живописи, она позволяет достичь на плоскости зрительной иллюзии объема и пространства, богатых цветовых эффектов и глубины тона. До начала XIX в. М.ж. была построена на многократном нанесении красочных (с примесью лаков) слоёв и на последующей лакировке поверхности картин. С начала XIX в. для М.ж. характерна манера «алла прима», когда картина или ее фрагмент быстрыми, смелыми мазками выполняется за один сеанс, до полного высыхания красок. Сведения о М.ж. встречаются в античных и средневековых источниках. Широкое распространение М.ж. получила после усовершенствования ее ван Эйком в 1-й половине XV в.
Миниатюра (франц. miniature, итал. miniatura, от лат. minium – киноварь, сурик, которыми в древности расцвечивались рукописные книги) – произведение изобразительного искусства, отличающееся небольшими размерами и особой тонкостью художественных приемов. Первоначально М. назывались сделанные от руки рисунки, многоцветные иллюстрации гуашью, акварелью, клеевыми красками в рукописных книгах, а также инициалы, заставки рукописей. Искусство книжной М., известное уже в Древнем Египте, достигло высокого совершенства в средневековой европейской культуре, в Византии, Грузии, Армении, в Средней Азии, Иране, Азербайджане, Индии. К шедеврам европейской М., относятся миниатюры, созданные в XV в. братьями Лимбург и Ж.Фуке. Распространение в Европе книгопечатания способствовало вытеснению М. книжной иллюстрацией. Название «М.» было перенесено и на портретную живопись малого формата, выполняемую на табакерках, часах, перстнях, в медальонах. В искусстве портретной М., зародившемся в итальянской живописи XVI в., выделяются произведения Х.Хольбейна Мл., работы англичан Н.Хиллиарда и С.Купера, французских мастеров Ж.Фуке в XVI в. и Ж.О.Фрагонара в XVIII в. Портретная М. практически исчезла с середины XIX в. в связи с распространением фотографии.
Моделировка (от франц. modeler – лепить) – передача, выявление объема, пластики, пространственных свойств изображаемых предметов и фигур посредством светотени (в живописи, графике) или с помощью соответствующей обработки трехмерных форм (в скульптуре).
Модерн (франц. moderne – новейший, современный) – стиль в европейском и американском искусстве конца XIX в. – 1910-х гг. В стремлении преодолеть эклектизм художественной культуры XIX в. мастера М. использовали новые технические и конструктивные средства, свободную планировку для создания необычных, подчеркнуто индивидуализированных по облику зданий, все элементы которых подчинялись единому образно-символическому замыслу. Фасады построек М. обладают в большинстве случаев динамичностью и текучестью форм, порой приближающихся к скульптурным или напоминающих природные органические явления. Одним из основных выразительных и стилеобразующих средств в искусстве М. стал орнамент характерных криволинейных очертаний, пронизанный экспрессивным ритмом и подчиняющий себе композиционную структуру произведения. Для живописи М. характерны сочетание «ковровых» орнаментальных фонов и натуралистической осязаемости фигур и деталей, силуэтность, использование больших цветовых плоскостей или тонко нюансированной монохромии. Динамикой отличается скульптура М., виртуозной игрой хрупких линий и силуэтов – графика. Большая часть художественных достижений М. принадлежит искусству XX в. В конце XIX в. с зарождающимся стилем были связаны живописцы и графики Тулуз-Лотрек, Гоген, художники группы «Наби» во Франции, Э.Мунк в Норвегии, О.Бёрдсли в Великобритании.
Монохромия (от греч. monos – один и chroma – цвет; одноцветность) – способ колористического решения произведения искусства, основанный на употреблении одного тона какого-либо цвета или его тональных градаций.
Монументальное искусство – род пластических искусств, круг произведений для конкретной архитектурной среды и соответствующих ей своим смысловым, объёмным и цветовым решением. К М.и. относятся памятники и монументы, скульптурное, живописное, мозаичное убранство зданий, витражи, городская и парковая скульптура, фонтаны. Произведения М.и. украшают здания и ансамбли, подчёркивают их назначение. Одни из них несут идейную нагрузку (памятники), другие играют роль архитектурного аккомпанемента, декорируют поверхность стен, фасадов. Истоки М.и. восходят к первобытному обществу. В древних культовых статуях и наскальных росписях воплощены представления первобытного человека о могуществе сил природы, зафиксированы его первые трудовые навыки. В разные эпохи М.и. имело свои формы, выражало определённые идеи времени. Принципы монументальности и статичности, господствовавшие в искусстве Древнего Египта, должны были способствовать утверждению идеи обожествления личности властителя. Произведения эпохи Возрождения воплощали представления о силе человеческого разума. Современное М.и. ищет новые формы и вкладывает современное содержание в свои произведения.
Н

Натурализм (франц. naturalisme – природный, естественный) – направление, сложившееся в Европе и США в последней трети XIX в. и стремившееся к объективно-точному и беспристрастному воспроизведению реальности. Сформировавшийся под воздействием позитивистской философии, Н. уподоблял художественное познание научному, не доверяя любым формам идеологии. Творчество писателей-натуралистов (Э.Золя, Г.Гауптмана), оказало влияние на Э.Мане, Э.Дега, Тулуз-Лотрека, К.Менье. В ином смысле, Н. – внешне жизнеподобное воспроизведение реальности, изобразительство, пристрастие к достоверно-фактографическому воссозданию мрачных, теневых сторон жизни.
Натюрморт (франц. nature morte, итал. natura morta, буквально – мертвая природа) – жанр изобразительного искусства (главным образом станковой живописи и графики), посвященный изображению вещей, окружающих человека, размещённых в реальной бытовой среде и композиционно организованных в единую группу. Объектом изображения в Н. могут быть также цветы, овощи, фрукты, «дары моря». Как дополнение к основному мотиву в композицию Н. иногда включаются люди, животные, птицы, насекомые. Воссоздание предметного мира в Н. имеет, как правило, самоценное художественное значение, хотя за изображением вещей часто скрывается сложное символическое или аллегорическое содержание, стремление к созданию цепи ассоциаций, так или иначе характеризующих стоящего за набором предметов человека. Тенденции к возникновению жанра Н. возникли в искусстве итальянского и нидерландского Возрождения, в котором культивировалось внимание к конкретно-чувственному воссозданию предметного мира (первый точно передающий облик предметов «Натюрморт» выполнен в 1504 итальянским живописцем Якопо де Барбари; в середине XVI в. монументальные по композиции Н. писал нидерландец П.Артсен). В XVII в., в эпоху расцвета Н., выделяются своей возвышенной строгостью и внутренней значительностью композиции испанских художников (Ф.Сурбаран и др.), вниманием к передаче фактуры предметов и материалов, тонкостью тональных отношений и цветового строя – «завтраки», «десерты», «битые птицы», аллегорические композиции «суета сует» голландцев В.Хеда, П.Класса, А. ван Бейерена, М. де Хондекутера, декоративным размахом, радостным жизнелюбием – «лавки», «рынки», «цветы и фрукты» фламандцев Ф.Снейдерса, Я.Фейта. Во французском Н. XVIII в., имевшем декоративное назначение («охотничьи» натюрморты Ж.Б.Удри), особое место занимают картины Шардена, отмеченные человечностью, свободой композиции, тонкостью цветового решения. В XIX в. судьбы Н. определяли ведущие мастера живописи, вовлекавшие жанр в борьбу эстетических взглядов и художественных идей (Ф.Гойя, Э.Делакруа, Г.Курбе, Э.Мане). К концу XIX в. новый подъем Н. был определен мастерами постимпрессионизма, для которых мир вещей – ведущая тема творчества (Сезанн, ван Гог).
Неоготика, псевдоготика – направление в архитектуре Европы и США 2-й половины XVIII–XIX вв., использовавшее архитектурные формы, декор, конструктивные решения готики. Зарождение Н. (в зодчестве, парковом искусстве) было связано с предромантическими веяниями, тягой к естественной живописности, поэтизацией средневековья. Ранние постройки Н. – искусственные руины, часовни, беседки в английских садах и парках XVIII в. Разбуженный романтизмом интерес к национальному прошлому, археологические исследования и точные архитектурные обмеры памятников средневекового зодчества способствовали превращению Н. в одно из основных течений архитектуры XIX в. (творчество О.Пьюджина, Дж.Г.Скотта, Э.Э.Виоле-ле-Дюка, К.Ф.Шинкеля). Неоготическое движение стимулировало деятельность У.Морриса и прерафаэлитов.
Ню (франц. nu – нагой, раздетый) – жанр изобразительного искусства, посвященный изображению нагого, преимущественно женского тела. В классических произведениях искусства ню служат для раскрытия идеальных представлений о женской красоте, овеяны философско-поэтическими ассоциациями (Джорджоне, Тициан, Корреджо, Д.Веласкес), воплощают ценность земного, чувственного бытия (Рубенс) или интимно-бытовых пластов жизни (Рембрандт). Утонченно-грациозные, проникнутые откровенной чувственностью ню характерны для живописи французского рококо (Ф.Буше). В искусстве XIX в. трактовка обнаженного женского тела как канона красоты присуща произведениям Ж.О.Д.Энгра, полемически заостренная «демифологизация» ню, перемещение модели в современную среду и обстановку – картинам Э.Мане и О.Ренуара.
Нюанс (франц. nuance) – оттенок, тонкое различие. В изобразительном искусстве – едва заметный переход одного цветового тона в другой (живопись), одной светотеневой градации в другую (скульптура, графика). Совокупность оттенков (нюансировка) применяется для моделировки изображения.
О

Оклад – декоративное покрытие на иконе или на переплете старинных изданий, церковных книг. О. выполнялись из золота, серебра, золоченой или серебреной меди, украшались чеканкой, сканью (витой металлической нитью), чернью, эмалью, жемчугом, драгоценными камнями и их имитациями. Древнейшие книжные О. из слоновой кости известны с VII-VIII вв., металлические – с IX-Х вв. О. на иконах, распространенные преимущественно в странах православного культа, первоначально появились на мелких резных, позднее на больших храмовых иконах (один из древнейших русских окладов - на иконе «Петр и Павел», XI-XII вв., Новгородский музей-заповедник). С конца XVII в. распространяются «глухие» О. – выполненные из цельных металлических листов, которые оставляли открытыми только лик и руки иконных образов (ранние О. закрывали лишь фон иконы).
Ордер архитектурный (от лат. ordo – порядок) – определенное сочетание несущих и несомых частей стоечно-балочной конструкции, структура и художественная обработка этих частей. К несущим частям относится колонна с капителью, базой и иногда с пьедесталом, к несомым – архитрав, фриз и карниз, в совокупности составляющие антаблемент. Классическая система ордеров, получивших название от племен и исторических областей, сложилась в зодчестве Древней Греции: лаконичный и мужественный дорический О. с лишенной базы колонной и капителью, состоящей из круглой подушки (эхина) и квадратной плиты (абака); ионический О., со стройной, увенчанной капителью с двумя завитками (волютами) колонной; пышный и торжественный коринфский О., для которого характерна нарядная капитель, состоящая из вырезанного из камня пучка листьев аканта, обрамленного небольшими волютами. Модификация дорического О. – тосканский, ионического и коринфского – композитный. Гибкие и архитектонически ясные ордерные системы, способствующие выявлению логики сооружения, выработка соответствующих человеку архитектурных масштабов, организации пространства, широко применялись (иногда в чисто декоративных целях) в зодчестве Древнего Рима, Возрождения, барокко, классицизма.
Орнамент (лат. ornamentum – украшение) – узор, состоящий из ритмически упорядоченных, повторяющихся элементов. О. украшает и организует поверхность предмета, подчеркивает его форму. Особенности О.: плоскостность, декоративная стилизация (в основе О. лежат природные мотивы, формы, линии), единство с поверхностью предмета, который он украшает. О. может быть простым, украшать часть предмета, а может быть пышным, сложным, состоящим из множества элементов и покрывать всю поверхность предмета. По мотивам О. делят на геометрический (точки, прямые, волнистые или зигзагообразные линии, круги, ромбы, кресты, звёзды), растительный - стилизованные листья, плоды, цветы (лотос, пальметта, акант) и зооморфный – стилизованные фигуры животных. Используются человеческие фигурки, различные знаки и эмблемы, гербы. Особый род О. представляют стилизованные надписи, чаще встречающиеся на архитектурных сооружениях (на мечетях) или в книгах (вязь).
Отель (франц. hotel), в архитектуре Франции – богатый городской особняк дворцового типа.
Оттенок – градация тона, нюанс. Разнообразие оттенков обогащает колорит (в живописи, цветной графике), светотеневую моделировку (в скульптуре, монохромной графике).

Офорт (от франц. eau-forte – «крепкая вода», азотная кислота) – вид гравюры на металле, в которой углубленные формы создаются с помощью травления металла кислотами. При изготовлении О. рисунок процарапывается стальной иглой на поверхности покрытой кислотоупорным лаком цинковой или медной пластины. После протравки пластины в кислоте на месте царапин образуются углубленные печатающие элементы, которые заполняют краской. Для О. характерны эмоциональность, живописность, свобода штриха, тонкость светотеневой моделировки. Первые О. были выполнены в XVI в. Хопфером и Дюрером (Германии). Расцвет О. приходится на XVII в.: виртуозный Ж.Калло, доведший до совершенства выразительные возможности этой техники Рембрандт, значительные офортисты Сегерс, ван Остаде, Рейсдал в Голландии, ван Дейк во Фландрии, Х.Рибера в Испании. Блестящими мастерами О. в XVIII в. были Тьеполо и Пиранези, Ватто, Буше и Фрагонар, Хогарт. На рубеже XVIII и XIX вв. испанец Ф.Гойя создавал свои великие графические серии, используя сочетание О. с акватинтой. В XIX в. новые возможности О. открывали Милле, К.Коро, Э.Мане, Писсарро, Цорн, Уистлер.
П

Палаццо (итал. palazzo, от лат. palatium – дворец) – тип городского дворца-особняка в архитектуре итальянского Возрождения и барокко. Классическое П., сложившееся в XV в. (во Флоренции, в творчестве Ф.Брунеллески, М. да Бартоломео), представляло собой 3-этажное (реже 2-4-этажное) здание, с фасадом на улицу. Композиционный центр П. – внутренний двор, окружённый арочными галереями. С XVI в. в оформлении фасадов П. усилилась роль ордерных элементов, скульптурного декора, композиция обрела связь с городским окружением, природной средой (Браманте). В областях Италии сложились местные разновидности П.
Панно (франц. panneau, от лат. pannus – кусок ткани) – часть стены, выделенная обрамлением (лепной рамой, лентой орнамента), заполненная скульптурными или живописными изображениями; картина, исполненная маслом, темперой, предназначенная для постоянного (реже временного) украшения определённого участка стены или потолка.
Партер (франц. parterre, от par – по и terre – земля), в садово-парковом искусстве – открытая часть сада, парка с газонами, цветниками, водоемами, бордюрами из кустарника, украшенная скульптурой, фонтанами, деревьями. В регулярных парках XVII–XVIII вв. П. – участки правильной формы с узорами из стриженого буксуса, цветного песка, толченого кирпича.
Пастель (франц. pastel, от итал. pastello, уменьшительное от pasta – тесто) – живопись сухими, мягкими цветными карандашами без оправы, спрессованными из растёртых в порошок пигментов с добавлением камедей, молока, иногда мела, гипса. Также произведение, выполненное в этой технике. Художественный эффект П. основан на особой чистоте и мягкости красок, сохраняющих, первоначальную свежесть нежной, бархатистой поверхности произведения. Работа штрихом, а не мазком сближает технику П. с графикой. Происхождение П. гипотетически относят ко 2-й половине XV в., но работавшие в этой технике мастера XVI–XVII вв. (Карраччи и Рени в Италии, Гольбейн Младший в Германии) не переступали традиций чистого графического рисунка. Живописные возможности П. были реализованы в творчестве мастеров XVIII в.: Латура, Шардена, Перроно во Франции, Менгса в Германии, Ж.Лиотара в Швейцарии. В XIX в. новые, доступные П. средства художественной выразительности (богатство фактуры, экспрессивная сила линии) открыл Э.Дега.
Пейзаж (франц. paysage, от pays – страна, местность) – жанр изобразительного искусства, в котором основным предметом изображения являются природа, реально существующая или вымышленная местность, города и архитектурные постройки (городской архитектурный П. – ведута), морские виды (марина). Часто П. служит фоном в живописных, графических, скульптурных произведениях других жанров. Элементы П. содержатся уже в рельефах и росписях Древнего Востока, в памятниках искусства Древней Греции и Древнего Рима (иллюзионистические росписи, мозаики, «живописные» рельефы), для которых характерен образ природы как сферы идиллического сосуществования людей и божеств. Значительное место пейзажные фоны занимают с XIII–XIV вв. в книжной миниатюре стран мусульманского Востока. Исключительно важное положение занимает П. как самостоятельный жанр в живописи средневекового Китая, где вечно обновляющаяся природа считалась наглядным воплощением мирового закона – Дао. Зарождение П. в европейском искусстве было ознаменовано заменой условных (золотых или орнаментальных) фонов пейзажными, нередко превращающимися в широкую панораму мира (Джотто и Лоренцетти в Италии XIV в., ван Эйк в Нидерландах, К.Виц и Л.Мозер в Швейцарии и Германии 1-й половины XV в.). В искусстве Возрождения формируются предпосылки для появления самостоятельного пейзажного жанра, складывающегося первоначально в графике (А.Дюрер и мастера дунайской школы) и в небольших живописных композициях, где образ природы составляет единственное содержание картины либо безраздельно господствует над сценами переднего плана (И.Патинир).
Если итальянские художники (Джорджоне, Тициан) в пейзажных фонах своих произведений стремились подчеркнуть созвучие человеческого и природного начал, воплотить представления об идеальной архитектурной среде (Рафаэль), то немецкие мастера нередко придавали катастрофически бурный характер картинам дикой природы. Грандиозность панорамных ландшафтных композиций свойственна пейзажно-жанровым произведениям П.Брейгеля Старшего. В XVII в. в творчестве Ан.Карраччи и А.Эльсхаймера оформляются принципы «идеального» П., подчиненного идее разумного природного закона. Носителем высокого этического содержания становится П. в искусстве французского классицизма (Пуссен, Лоррен). В П. барокко (Рубенс, Роза, Маньяско) главенствует стихийная мощь природы, в произведениях голландских пейзажистов XVII в. – поэтическое ощущение ее тесной связи с жизнью человека (произведения Сегерса, Рейсдала, Хоббема, Вермера Делфтского). В XVIII в. распространился видовой городской П., топографически точный в ведутах Каналетто и Беллотто, тонко-лиричный в картинах Гварди. Предромантическими веяниями пронизаны П. с изображением руин Ю.Робера, лирические фоны в картинах Фрагонара и Гейнсборо.
В П. 1-й половины XIX в. преобладали тенденции романтизма (К.Д.Фридрих, Л.Рихтер в Германии, Й.А.Кох в Австрии, У.Тёрнер в Великобритании). Одновременно в творчестве Дж.Констебла в Великобритании, раннего К.Коро во Франции, К.Блехена в Германии закладывались основы реалистического П. середины – 2-й половины XIX в.: чуткость к индивидуальной неповторимости отдельных состояний природы, интерес к проблемам пленэра, к национальному своеобразию ландшафта. Эти черты свойственны произведениям Г.Курбе, Ж.Ф.Милле во Франции, Маккьяйоли в Италии, Менцеля в Германии, Я.Б.Йонгкинда в Голландии. Доминирующее положение занимает П. в творчестве мастеров французского импрессионизма (К.Моне, К.Писсарро, А.Сислей). На рубеже XIX и XX вв. П.Сезанн утверждал в пейзажах монументальную мощь и конструктивную структурность естественных ландшафтов, Ван Гог стремился к нередко трагической психологической ассоциативности пейзажных образов, Гоген радикально переосмыслял образ идиллического П. Художники, связанные с символизмом и стилем модерн («Наби» во Франции, Ф.Ходлер в Швейцарии, Э.Мунк в Норвегии), внесли в П. мысль о таинственном родстве человека и «матери-земли», обыгрывали в своих композициях органические формы (ветви, корни, стебли), орнаментальная компоновка которых создает иллюзию воссоздания живых ритмов самой природы. Художники, работающие в жанре П., называются пейзажистами.
Перспектива (франц. perspective, от лат. perspicio – ясно вижу) – система изображения объемных тел на плоскости, передающая их собственную пространственную структуру и расположение в пространстве, в том числе удаленность от наблюдателя. В зависимости от принятой в ту или иную эпоху системы пространственного видения П. принимала различные исторические формы: так называемая рыбья кость в античном изобразительном искусстве, обратная перспектива в средневековом искусстве Европы и Византии, параллельная перспектива в живописи Китая и Японии. Усиленное внимание к упорядочению пространственных построений в эпоху Возрождения, интерес его мастеров к объёмности и материальности пространственных форм способствовали превращению идеи научно обоснованной, адекватной зрительному восприятию П. в одну из главных художественных проблем времени. Последовательная система линейной или прямой П., рассчитанная на фиксированную точку зрения и предполагающая единую точку схода на линии горизонта и пропорциональное уменьшение предметов по мере их удаления от переднего плана, разрабатывалась итальянскими мастерами XV в. (Ф.Брунеллески, Л.Б.Альберти, Мазаччо, Пьеро делла Франческа, П.Уччелло), художниками Нидерландов и Германии (братья Х. и Я. Ван Эйки, А.Дюрер). Леонардо да Винчи обосновал принципы воздушной и цветовой П., т.е. законы влияния воздушной среды на четкость очертаний предметов и насыщенность колорита. В эпоху барокко П. обогатилась сложными ракурсами, предполагающими необычные (сильно пониженные или повышенные) точки зрения. В конце XIX–начале XX вв. художники, осознавшие формализм моментов линейной П. (обязательная неподвижность точки зрения, отсутствие корректировок на бифокальность зрения), использовали сферическую П. (несколько точек зрения, наклон вертикальных осей к центру, разворот плоскостей к переднему плану в произведениях П.Сезанна).
Пластичность – пластика (от греч. plastikos – годный для лепки, податливый и plastike – ваяние, скульптура), качество, присущее скульптуре. Художественная выразительность объемной формы, гармоничное соотношение выразительности моделировки с весомостью, внутренней наполненностью, динамичностью формы. В широком значении – скульптурность, выпуклость, отчетливость объемной формы в архитектуре, живописи, графике, ДПИ.
Пилон (греч. pylon - ворота, вход) – столб большого сечения, служащий опорой плоских или сводчатых перекрытий в некоторых типах сооружений (например, в подземных станциях метрополитена). В архитектуре классицизма П. – массивные невысокие столбы, стоящие по сторонам входа на территорию дворца, парка и т.п.
Платереско (исп. plateresco, от platero – ювелир) – архитектурный стиль испанского Возрождения. Основа стиля (конец XV в.) – тончайшее архитектурное узорочье, имеющее плоскостно-ковровый характер. Не затрагивая конструктивную основу зданий, декор П. сначала накладывался на позднеготические, а позднее – на ренессансные формы. С 1530 гг. в П. проникают орнаментальные мотивы итальянского ренессанса (гирлянды, медальоны), ордерные элементы, вносящие определенную упорядоченность в декор, но не нарушающие впечатления нарядной живописности. Во 2-й половине XVI в. в большинстве районов Испании П. вытесняется суровым стилем «десорнаментадо» («эрререско»), созданным архитектором Ф. де Эррерой Ст.
Плафон (от франц. plafond – потолок), в широком смысле – любое (плоское, сводчатое, купольное) перекрытие какого-либо помещения. В узком – произведение монументально-декоративной живописи и скульптуры, украшающее подобное перекрытие. Живописные П. исполнялись непосредственно на перекрытии (в технике фрески, масляной, клеевой живописи), на прикрепляемом к потолку холсте. Как часть убранства помещений живописные и скульптурные П. получили распространение в европейском искусстве XVII – начала XIX вв.
Пленэр (франц. plein air, буквально – открытый воздух) – термин, обозначающий передачу в картине богатства изменений цвета, обусловленного воздействием солнечного света и окружающей атмосферы. Пленэрная живопись сложилась в результате работы художников не в мастерской, а на открытом воздухе, что давало возможность восприятия натуры в условиях естественного освещения. Систематическая работа на П. вошла в художественную практику XIX в. В середине XIX в. приверженцами П. выступили К.Коро и мастера барбизонской школы во Франции. Наиболее полное воплощение принципы П. нашли во 2-й половине XIX в. в творчестве мастеров импрессионизма.
Полиптих (от греч. polyptychos – состоящий из многих складок или дощечек) – многостворчатый живописный или рельефный складень либо несколько картин, связанных общим замыслом, а также единством цветового и композиционного строя.
Полихромия (от греч. polys – многочисленный и chroma – цвет) – многоцветность произведений архитектуры, скульптуры, ДПИ. П. достигается применением разноцветных материалов или путем окраски архитектурных и скульптурных форм.
Портрет (франц. portrait, от устаревшего франц. portraire – изображать, передавать «черта в черту») – один из основных жанров изобразительного искусства, изображение человека, группы людей, реально существующих либо существовавших в прошлом. Важнейший критерий портретности – сходство изображения с оригиналом, которое достигается не только верной передачей облика модели, но и раскрытием духовной сущности, социального положения портретируемого, типичности или исключительности его индивидуальности. Субъективно-авторскую окраску придают искусству П. личностное отношение художника к модели, его собственные мировоззрение и творческая манера. Исторически сложилась типология П.: в зависимости от функционального назначения, композиционных особенностей, образной трактовки различают П. героические, сатирические и сентиментальные, парадные и интимные, погрудные, в полный рост, анфасные, профильные. Специфический «поджанр» П. – автопортрет. Зародившийся в глубокой древности, П. достиг высокого уровня образности уже в искусстве Древнего Востока, в древнеегипетской пластике и монументальной живописи. В античном искусстве П. развивался от идеализированных скульптурных образов поэтов, философов, общественных деятелей Древней Греции до драматически-выразительных П. эпохи эллинизма и портретных бюстов и статуй Древнего Рима. В эпоху средневековья, когда личностное начало растворялось во внеличностной корпоративности и религиозной соборности, возникали портретные образы, отмеченные ясной физиономической определённостью, зачатками духовной индивидуальности (скульптура готики, мозаики и фрески Византии и Древней Руси). Выдающиеся достижения в искусстве П. связаны с эпохой Возрождения: идеалы героической, действенной личности, гармонично связанной с мирозданием, утверждали итальянские художники XV в. (Гирландайо, Боттичелли, Пьеро делла Франческа, А.Мантеньи, А. да Мессина). Углубляют содержание портретных образов, наделяют их силой интеллекта, сознанием личной свободы, душевной гармонии, мощным драматизмом мастера Высокого Возрождения (Л. да Винчи, Рафаэль, Джорджоне, Тициан). В искусстве Позднего Возрождения и маньеризма гармоническая ясность ренессансных образов сменяется напряженностью и подчеркнутой драматичностью (Пантормо, Бронзино в Италии, Эль Греко в Испании). Духовной заостренностью, предметной точностью изображения отличаются П. нидерландских (ван Эйк, Р.Кампен, Лука Лейденский) и немецких (А.Дюрер, Л.Кранах Ст., Х.Хольбейн Мл.) мастеров Возрождения, гуманистичны произведения французских портретистов (Ж.Фуке, Ж. и Ф.Клуэ).
В XVII в. глубокая демократизация жанра, стремление художников к познанию личности, эмоциональная насыщенность образов ярче всего сказались в творчестве голландцев Рембрандта, Халса, в живописи Веласкеса в Испании, Рубенса и ван Дейка во Фландрии, Пуссена во Франции. В XVIII в. жизненная правдивость, точность и острая аналитичность свойственны П. французских (живопись и графика де Латура, Фрагонара, Перроно, пластика Ж.А.Гудона и Ж.Б.Пигаля) и английских (Хогарта, Рейнолдса, Гейнсборо) художников. На переломе XVIII и XIX вв. аспекты эпохи отражены в эмоциональных, романтически-приподнятых картинах Ф.Гойи, в правдивых П. главы позднего французского классицизма Ж.Л.Давида.
В 1-й половине XIX в. в П. развивались тенденции романтизма (Т.Жерико, Э.Делакруа). Новым содержанием наполнялись традиции классицистического портретного искусства (Ж.О.Д.Энгр), появились образцы сатирического П. (О.Домье). В середине и 2-й половине XIX в. расширяется география национальных школ П., возникают направления, в рамках которых решаются проблемы портретной живописи. Достижения мастеров импрессионизма (Э.Мане, О.Ренуара, Э.Дега, скульптора О.Родена) и их последователей (М.Либермана, Дж.Уистлера, А.Л.Цорна) привели к обновлению художественной концепции П., передающего теперь изменчивость облика и поведения модели в столь же изменчивой среде. Противоположные тенденции отразились в творчестве постимпрессионистов – Сезанна, стремившегося выразить в портретном образе вечные свойства бытия, и ван Гога, в предельно драматических автопортретах отразившего проблемы духовно-нравственной жизни.
Постимпрессионизм (от лат. post -после и импрессионизм) – собирательное название течений французской живописи конца XIX–начала XX вв. Мастера П., многие из которых примыкали к импрессионизму, с середины 1880-х гг. искали новые выразительные средства, способные преодолеть эмпиризм художественного мышления и позволить перейти от импрессионистической фиксации отдельных мгновений жизни к воплощению её длительных состояний, материальных и духовных констант. Для периода П. характерно активное взаимодействие отдельных направлений и индивидуальных творческих систем. К П. причисляют творчество мастеров неоимпрессионизма, группы «Наби», ван Гога, Сезанна, Гогена, Тулуз-Лотрека.
Примитивизм (от лат. primitivus – первый, самый ранний), в изобразительном искусстве конца XIX–XX вв. – сознательное, программное «опрощение» художественных средств, обращение с этой целью к формам примитивов – произведениям первобытного, средневекового, народного искусства, детскому творчеству. Обращение к П., стремление обрести в первозданных пластах жизни эмоциональную ясность, чистоту мировосприятия свойственны в искусстве конца XIX в. творчеству Гогена и группы «Наби». К П. относят творчество «наивных художников», не получивших профессионального образования, но вовлечённых в общий художественный процесс (А.Руссо во Франции).
Проторенессанс (от греч. protos – первый и франц. Renaissance – Возрождение) – этап в истории итальянской культуры XIII–начала XIV вв., подготовивший почву для искусства Возрождения. Сложившемуся в Тоскане П. были свойственны пробуждающийся интерес к античному наследию (пластика Пизано), стремление к уравновешенности и спокойствию архитектурной формы (постройки А. ди Камбио), к убедительности пространственных построений, эмоциональной выразительности образов, материальной осязаемости форм (живопись Каваллини, Джотто). Тенденции П. часто уживались с традициями итало-византийского искусства и готики (творчество Дуччо, С.Мартини, Лоренцетти).
Р

Ракурс (франц. raccourci – сокращение, укорачивание) – перспективное сокращение изображённых предметов. В декоративных росписях Р. (необычный, обусловленный высокой или низкой точкой зрения) используется для эффектной передачи бурного движения, иллюзионистически построенного пространства.
Реализм (от позднелат. realis – вещественный, действенный), в широком смысле – объективно-предметное отражение действительности специфическими средствами художественного творчества. Существенная черта Р. – убежденность в познаваемости существенных сторон реального мира средствами искусства. В изобразительном искусстве, специфика художественных средств которого дает возможность создавать картину реально зримых форм предметной действительности, различные элементы и тенденции Р. можно выделить, начиная с эпохи первобытного искусства. В более узком, конкретно-историческом смысле понятие Р. прилагается к художественным явлениям, возникшим не ранее XVII века. Таковы Р. голландской живописи XVII в. (творчество Рембрандта, Халса) и испанца Веласкеса, связанный с идеологией «третьего сословия» просветительский реализм XVIII в. (Шарден, Гудон во Франции, Хогарт в Великобритании), демократически ориентированный Р. XIX в., проявившийся в пейзажной (Констебл в Великобритании, К.Коро и мастера барбизонской школы во Франции), жанровой (Курбе и Милле во Франции, фон Менцель в Германии), исторической (Месонье во Франции, Матейко в Польше) и портретной (В.Лейбль в Германии, Дж.Сарджент и Т.Эйкинс в США) живописи, в графике (О.Домье во Франции) и скульптуре (К.Менье).
Резцовая гравюра – старейшая разновидность гравюры на металле (преимущественно меди), в которой углубленные элементы печатной формы прорезаются с помощью тонкого стального резца – штихеля. Зародившаяся в сфере деятельности оружейников и ювелиров (примитивная техника для размножения образцов резьбы по металлу), Р.г. совершенствовалась и достигла расцвета к концу XV в. в творчестве Шонгауэра и Дюрера в Германии, Поллайоло, Мантеньи и Раймонди в Италии, в XVI в. – в работах нидерландского гравера Луки Лейденского. Для техники Р.г. характерна строгая ритмика линий, образующих параллельные ряды или косую сетку. Четкие штрихи точно очерчивают и моделируют форму, а их частота и насыщенность передают светотеневые градации. Однако известная ограниченность художественных возможностей Р.г. (в передаче световоздушной среды, живого многообразия природы), ее исключительная трудоемкость привели в XVII в. к торжеству в гравюре техники офорта и его разновидностей. Областью применения Р.г. вплоть до XIX в. осталось исполнение географических карт, видов городов, научных иллюстраций, репродуцирование произведений живописи, скульптуры, архитектуры.
Резьба – один из древнейших и наиболее распространенных видов декоративного искусства, способ художественной обработки дерева, камня, кости, терракоты путём вырезания. Р. употребляется для украшения предметов быта, отделки зданий, создания произведений миниатюрной пластики. Р. различается по видам, способам исполнения. Термином «объемная Р.» определяется мелкая трехмерная скульптура. Для высокорельефной Р. характерно сильное углубление фона, позволяющее достигать многоплановости композиции, выпуклости изображения. Плоскорельефная Р. дает невысокий рельеф, имеющий обычно силуэтный характер. Выемчатая (углубленная) Р. создает геометрический узор из трехгранных или серповидных элементов. Контурная – это Р. углубленными линиями на глади фона. Сквозная (ажурная, прорезная, пропильная) Р. отличается полным удалением фона, она позволяет создавать легкие, тонкие, рассматриваемые на просвет узоры и композиции. При накладной Р. вырезанное изображение накладывается на поверхность, что позволяет получить ровный фон без трудоемкой его выборки. Часто для достижения большей выразительности и декоративности резчик сочетает разные виды Р.
Рельеф (франц. relief, от итал. relevo – поднимаю) – скульптурное изображение на плоскости. Присущие Р. выразительные средства – развертывание композиции на плоскости, возможность перспективного построения пространственных планов, создания пространственных иллюзий – позволяют воспроизводить в Р. сложные многофигурные сцены, архитектурные и пейзажные мотивы. По отношению изображения к плоскости фона различают Р. углубленный («анкре», т.е. вырезанный на плоскости контур) и выпуклый, разновидностями которого являются барельеф и горельеф (так называемый высокий Р., в котором изображение выступает над плоскостью фона более чем на половину своего объема).
Ренессанс (франц. Renaissance – Возрождение) – эпоха в развитии ряда стран Европы, переходная от средневековой культуры к культуре нового времени. То же, что Возрождение.
Ретабло (исп. retablo, от лат. reto – за, позади и tabula – доска) – деревянный, алебастровый или мраморный заалтарный образ больших размеров в испанском и латиноамериканском искусстве XV–XVIII вв. Украшался фигурной и орнаментальной скульптурой, с включением живописных изображений.
Рококо (франц. rococo, от rocaille, рокайль – декоративный мотив в форме раковины) – стилевое направление в европейском искусстве 1-й половины XVIII века. Для Р. характерны гедонистические настроения, уход в мир иллюзорной и идиллической театральной игры, пристрастие к идиллически-пасторальному и чувственно-эротическому сюжету. Возникшее во Франции, Р. в области архитектуры сказалось в характере декора, приобретшего подчеркнуто изящные, утонченно усложненные формы. Распространяясь в зодчестве других стран Европы (постройки Г.Кнобельсдорфа, И.Неймана), Р. часто выступало как местный вариант позднего барокко. Преимущественно декоративный характер имела богатая тонкими переливами цвета и одновременно несколько блеклая по колориту живопись Р. (картины и росписи Н.Ланкре, Ф.Буше). В скульптуре Р. преобладали предназначенные для украшения интерьеров рельефы и статуи, небольшие статуэтки из терракоты и фарфора (изделия И.И.Кендлера). Прихотливое изящество отделки, частое заимствование экзотических декоративных мотивов китайского искусства, виртуозное выявление выразительных возможностей материала присущи рокайльному ДПИ.
Романский стиль – художественный стиль, господствовавший в искусстве Западной Европы (и в некоторых странах Восточной Европы) в основном в X–XII вв. Главная роль в Р.с. отводилась суровой, крепостного вида архитектуре. Монастырские комплексы, храмы, замки располагались на возвышенных местах и господствовали над местностью. Их наружный облик отличался монолитной цельностью, был исполнен спокойной и торжественной силы, подчеркнутой массивностью стен, стереометричностью объемов, мерным ритмом простого по формам архитектурного декора. Внутри здания Р.с. делились на отдельные пространственные ячейки, перекрытые сводами (иногда куполами) на полуциркульных арках. В изобразительном искусстве главное место занимали монументальные рельефы на порталах храмов и резные капители колонн, книжная миниатюра, получившая в эту эпоху значительное развитие. Высокого уровня достигло декоративно-прикладное искусство Р.с. – литье, чеканка, резьба по кости, эмальерное дело. С середины XII в. Р.с. начинает вытесняться зародившейся во Франции и Англии готикой. В XIX в. романское зодчество становится объектом подражания и стилизации в эклектической архитектуре Европы и США.
Романтизм (франц. romantisme) – идейное и художественное движение в европейской и американской культуре конца XVIII – начала XIX вв. Зародившийся в качестве реакции на рационализм и механицизм эстетики классицизма и философии Просвещения, утвердившийся в эпоху революционной ломки старого миропорядка, Р. противопоставил утилитаризму и нивелированию личности устремленность к безграничной свободе и бесконечному, жажду совершенства и обновления, пафос личной и гражданской независимости. Мучительный разлад идеала и действительности лег в основу романтического мировосприятия. Свойственные ему утверждение самоценности творческой и духовной жизни человека, изображение сильных страстей, одухотворение природы, интерес к национальному прошлому, стремление к синтетическим формам искусства сочетаются с мотивами мировой скорби, тягой к воссозданию «теневой», «ночной» стороны человеческой души, со знаменитой «романтической иронией», позволявшей романтикам смело сопоставлять высокое и низменное, трагическое и комическое, реальное и фантастическое.
Развиваясь, Р. приобретал яркое национальное своеобразие, обусловленное местными историческими традициями и условиями. Последовательная романтическая школа сложилась во Франции, где художники, реформируя систему выразительных средств, динамизировали композицию, объединяли формы бурным движением, использовали яркий насыщенный колорит и широкую, обобщенную манеру письма (Т.Жерико, Э.Делакруа, О.Домье, А.Л.Бари). В Германии и Австрии Р. свойственны внимание к остроиндивидуальному, меланхолически-созерцательная тональность образно-эмоционального строя, мистико-пантеистические настроения (портреты и аллегорические композиции Ф.О.Рунге, пейзажи К.Д.Фридриха и Й.А.Коха), стремление возродить религиозный дух немецкой и итальянской живописи XV в. (творчество назарейцев). Своеобразным сращением принципов Р. и «бюргерского реализма» стало искусство бидермейера (Л.Рихтер, К.Шпицвег, Ф.Г.Вальдмюллер). В Великобритании романтической свежестью живописи отмечены пейзажи Дж.Констебла и Р.Бонингтона, фантастичностью образов и необычностью выразительных средств – работы У.Тёрнера, привязанностью к культуре средневековья и Раннего Возрождения – творчество мастеров позднеромантического движения прерафаэлитов (Щ.Г.Россетти, Э.Бёрн-Джонса, У.Морриса). Историческая судьба Р. была сложной и неоднозначной. Романтическими тенденциями отмечено творчество крупных мастеров XIX в. – художников барбизонской школы, К.Коро, Г.Курбе, Ж.Ф.Милле, Э.Мане, А. фон Менцеля. Элементы мистики и фантастики, присущие Р., нашли преемственность в символизме, в искусстве постимпрессионизма и стиля модерн.
С

Салонное искусство (от «салонов» – официальных художественных выставок во Франции, в 1737–1848 проводившихся в «Квадратном салоне» Лувра) – нарицательное обозначение внешней красивости, банальности, бессодержательности, ложной многозначительности, имитации подлинных художественных ценностей. Относившийся к искусству, пользовавшемуся поддержкой у жюри парижского Салона, со временем термин «С.и.» стал означать соответствие художественной продукции невзыскательным вкусам, ее зависимость от модных поветрий.
Сангина (франц. sanguine, от лат. sanguines – кроваво-красный) – карандаши без оправы различных красно-коричневых тонов из каолина и окислов железа. Рисунки С. очень живописны; во время работы ее можно смачивать, что позволяет разнообразить толщину и плотность штриха, удалять неудачные линии. Известная с эпохи Возрождения (рисунки Леонардо да Винчи, Рафаэля), техника С. получила большое распространение в XVII–XVIII вв. (рисунки с натуры Рубенса, Ватто, Фрагонара, Шардена).
Светотень – градации светлого и темного, распределение различных по яркости цветов. Позволяет воспринимать изображаемый предмет объемным, окруженным световоздушной средой. Теория С., к возможностям которой прибегали античные живописцы, разрабатывалась мастерами итальянского Возрождения, в том числе Л. да Винчи.
Сепия (лат. sepia, от греч. sepia – каракатица) – светло-коричневое красящее вещество. Натуральная С. изготовлялась из чернильного мешка морского моллюска – сепии. С. называется распространенный с середины XVIII в. вид графической техники, рисование пером, кистью с использованием этой краски.
Символизм (франц. symbolisme, от греч. symbolon – знак, символ) – направление в художественной культуре Европы и США конца XIX – начала XX вв.. В С., эстетические принципы которого восходили к идеям романтизма, к философии Шопенгауэра, Гартмана, Ницше, к творчеству композитора Вагнера, универсальным инструментом познания тайн бытия и сознания полагался символ, порожденный поэтическим прозрением и выражающий эзотерический, скрытый от обыденного сознания смысл явлений. Не обладая собственной ярко выраженной стилистикой, С. стал своего рода «идейным» движением, привлекавшим самых разных по манере мастеров. Воссоздание и толкование основных символических мотивов, таких как: «любовь», «смерть», «страдание», «ожидание», с различных стилистических позиций воплощались в произведениях Г.Моро, О.Редона во Франции, Ф.Ходлера и А.Бёклина в Швейцарии, Дж.Энсора в Бельгии, Э.Мунка в Норвегии, М.Клингера и Ф. фон Штука в Германии. Близко к С. творчество Гогена и мастеров группы «Наби» во Франции, графика О.Бёрдсли в Великобритании, работы многих мастеров стиля модерн.
Скульптура (лат. sculpo – высекаю, вырезаю) – вид искусства, основанный на принципе объемного трехмерного изображения предмета. Чаще всего объект изображения в С. – человек, реже – животные, еще реже – мотивы пейзажа или натюрморта. Фигура в пространстве, передача ее движения, позы, жеста, выбор пропорций, объема, рельефность формы, светотеневая моделировка – это главные выразительные средства С. Объемная скульптурная форма создается с учетом взаимодействия с окружающей архитектурной или природной средой. Различают две основные разновидности С.: круглую, свободно размещаемую в пространстве, и рельеф, где изображение располагается на плоскости, образующей его фон. К произведениям круглой С., требующей кругового обзора, относятся статуя (фигура в рост), группа (две и более фигур, составляющих единую композицию), бюст (погрудный скульптурный портрет), статуэтка (фигура, меньшая натуральной величины). Формы и глубина рельефа варьируются в зависимости от его назначения и положения на архитектурной плоскости (на стене, потолке, пьедестале). По содержанию и функциям С. делится на монументально-декоративную, станковую и С. малых форм. Монументально-декоративная С. (памятники, мемориальные сооружения) рассчитана на конкретное архитектурно-пространственное или природное окружение. Монументальная С. отличается величавостью форм, приподнятостью образного строя, широтой обобщения. Станковая С., прямо не связанная с архитектурой, носит более интимный характер. Залы музеев, жилые интерьеры, где ее можно рассматривать вблизи, во всех деталях, являются обычно ее средой. Станковой С. присущи интерес к внутреннему миру человека, тонкий психологизм, повествовательность. С. малых форм включает широкий круг произведений, предназначенных преимущественно для жилого интерьера, и во многом сближается с ДПИ. От назначения и содержания С. зависит выбор скульптурного материала, техника исполнения. Мягкие вещества (глина, воск, пластилин) служат для лепки. Твердые материалы (различные породы камня, дерева) обрабатываются путём рубки (высекания) или резьбы, удаления ненужных частей материала и постепенного высвобождения как бы скрытой в нем объемной формы. Вещества, способные переходить из жидкого состояния в твердое (металлы, гипс, бетон) служат для отливки произведений С. при помощи специально изготовленных форм. Цвет в С. встречается с давних пор: хорошо известна раскрашенная С. античности, средних веков, Возрождения, барокко. Чаще скульпторы довольствуются естественным цветом материала, прибегая лишь к его однотонной подкраске – тонировке. Процесс создания С. – это ряд этапов: лепка эскиза (из глины, пластилина), изготовление каркаса для круглой С., работа на вращающемся станке над моделью в заданном размере и перевод модели в избранный материал (камень, дерево).
Смальта, (нем. smalte, от schmelzen – плавить) – цветное стекло для изготовления мозаики. Может быть прозрачной или «глухой» – матовой (при добавлении веществ, заглушающих прозрачность стекла). Штамповкой или раскалыванием смальте придают вид кубиков или пластин, из которых составляют мозаичное произведение.
Станковое искусство – термин, которым обозначаются произведения живописи, скульптуры и графики, имеющие самостоятельный характер и не предназначенные для какого-либо конкретного окружения. Художественная и смысловая выразительность произведений С.и. не изменяется в зависимости от места, где они находятся (в отличие от произведений монументального искусства или книжной иллюстрации). Сам термин «С.и.» произошел от «станка» – приспособления, на котором создаются произведения. В живописи им является мольберт.
Стаффаж (нем. Staffage, от staffieren – украшать картины фигурами) – фигуры людей и животных в пейзаже для «оживления» ландшафтного вида и имеющие в сравнении с основным мотивом второстепенное значение. С. получил распространение в живописи XVII в. Иногда стаффажные фигуры выполнялись не автором пейзажа, а другими живописцами.
Стилизация – имитация или свободное истолкование художественного языка какого-либо стиля, характерного для определенного автора, направления, национальной школы («ретроспективистская» С. искусства XV в. в творчестве назарейцев в Германии, С. классического искусства в произведениях Пюви де Шаванна). С. – декоративное обобщение форм с помощью ряда условных приемов, упрощения и обобщения рисунка и абриса, объемных и цветовых соотношений. В ДПИ С. – закономерный способ ритмической организации целого, в изобразительное искусство – вносит черты повышенного декоративизма.
Стиль (лат. stilus, stylus от греч. stylos – остроконечная палочка для письма) – устойчивое единство образной системы, выразительных средств, характеризующее художественное своеобразие тех или иных совокупностей явлений искусства, будь то крупная художественная эпоха, отдельное художественное направление или манера отдельного художника. В искусствознании выделяются исторические С. – этапы развития искусства, когда вырабатывалась цельная система, охватывающая различные виды художественной культуры, обладающая формальным и содержательным единством, создающая единый образно-пластический строй в произведениях архитектуры, скульптуры, живописи, ДПИ (романский С., готика, Возрождение, барокко, классицизм).
Сфумато (итал. sfumato – затушеванный, буквально – исчезнувший как дым) – прием в живописи: смягчение очертаний предметов и фигур, светотеневой моделировки в целом, которое позволяет передать окутывающий их воздух. Прием С. как важнейший элемент воздушной перспективы был впервые теоретически обоснован и применен Леонардо да Винчи.
Т

Табернакль (от лат. tabernaculum – шатер), в католических храмах – сооружение для хранения предметов поклонения, богато украшенное резьбой и скульптурными изображениями. В архитектуре готики Т. – башнеобразная открытая пристройка (или архитектурно оформленная ниша) для размещения статуй.
Темпера, (итал. tempera, от temperare – смешивать краски) – живопись красками, связующим веществом которых является эмульсия из воды и яичного желтка, а также смеси масла или масляного лака с водным клеевым раствором. Т. бывает казеиновой, гуммиарабиковой и яичной. Лучшей по качеству и прочности считается казеиновая Т., по технологии исполнения почти идентичная масляной живописи. Она позволяет получать как тонкий, прозрачный, так и плотный слой, допускает лессировки и не смывается водой. Гуммиарабиковая Т. сходна с гуашью. Яичная Т., используемая в производстве палехских лаков, широко использовалась в древнерусской иконописи. Особенность Т. – ее бархатистая, матовая поверхность, которая, высыхая, светлеет. Темперные краски знали в Древнем Египте, они ярче масляных и гораздо более стойки к внешним воздействиям: не подвержены потемнению или пожелтению. Неудобство работы темперой в том, что она быстро затвердевает. В средние века Т. использовали в живописи и для стенных росписей. Основа для станковых работ Т. – загрунтованная доска. Красочный слой покрывали олифой, масляным лаком. В Западной Европе с XV в. Т. вытесняет масляная живопись. Новое увлечение Т. начинается на рубеже XIX-XX вв. (произведения станкового и ДПИ).
Тон цветовой – качество цвета, благодаря которому данный цвет отличается от другого (например, красный от синего). В живописи тоном называют также основной оттенок, обобщающий и подчиняющий себе все цвета произведения и сообщающий цельность колориту.
Триптих (от греч. triptychos – тройной, сложенный втрое) – трехстворчатый складень, произведение изобразительного искусства, состоящее из трех частей, объединенное художественной идеей, образующее нерасторжимый ансамбль.
Триумфальная Арка – триумфальные ворота, постоянное или временное монументальное оформление проезда (обычно арочное), торжественное сооружение в честь военных побед и других знаменательных событий. Возникшие в архитектуре Древнего Рима, Т. А. получили значительное распространение в зодчестве барокко, классицизма, ампира.
Тушь (нем. Tusche) – один из древнейших материалов для рисования и письма. В Китае известна с начала новой эры. Основным компонентом китайской туши является сажа, полученная в результате сжигания смолистых растений или растительных масел – кунжутного, льняного. Сажу тщательно перетирают с добавками кожного или рыбьего клея и соками растений. Составленная таким способом китайская тушь считается лучшей черной тушью. Она легко и ровно ложится на бумагу или шелк и почти не смывается. Т. бывает сухой, прессованной в виде плиток или палочек (круглых, овальных, прямоугольных) и жидкой. Цветная Т. – особая разновидность жидких красок – употребляется редко. При работе кистью Т. разбавляют водой. Тон рисунка (от буроватого до серебристо-серого) зависит от состава туши. Неразбавленная Т. оставляет пятно интенсивного черного тона (его не может дать акварель). Рисунки тушью можно выполнять пером. Для перового рисунка характерна штриховая манера. У народов Востока распространено тростниковое перо, позволяющее рисовать энергичными и разнообразными штрихами. Качественный штрих позволяет получить и гусиное перо. Металлическое перо (XIX в.) дает более тонкую линию. Рисунки тушью отличаются светостойкостью, так как основной ее компонент – сажа – химически инертна.
У

Урбанизм (франц. urbanisme, от лат. urbanus – городской) – направление в градостроительстве XX в., представители которого утверждали идею о главенствующей роли городов в современной цивилизации и в связи с этим уделяли основное внимание проектированию максимально укрупненных городов, рассчитанных на значительную концентрацию населения. Идеологом этого течения, особенно интенсивно развивавшегося в 1920-х гг., был французский архитектор Ле Корбюзье. В изобразительном искусстве У. – художественное направление, где объектом внимания является жизнь большого города (виды современных кварталов, заводских корпусов, дорожных магистралей).
Уголь – материал для рисования из обожженной липы, ивы. В XIX в. получил распространение твердый У. из спрессованного угольного порошка с добавлением растительного клея. У. как художественный материал отличается бархатистостью штриха, возможностью сочетать линию с пятном и тональными эффектами.
Ф

Фактура (от лат. factura – обработка, строение) – характер поверхности художественного произведения, возникший в результате ее обработки. В живописи – характер красочного слоя, зависящий от манеры наложения мазков, в скульптуре и произведениях декоративно-прикладного искусства – полированная, шероховатая и т.д. поверхность статуи, рельефа, сосуда. Эффекты фактуры наиболее полно выявляют личный почерк, индивидуальную творческую манеру художника.
Фреска (итал. fresco – свежий) – техника живописи красками (на чистой или известковой воде) по свежей, сырой штукатурке. При высыхании штукатурка образует тончайшую прозрачную пленку, закрепляющую краски, делающую изображение долговечным. Ф. называют и сами произведения, выполненные в этой технике. Ф., позволяющая создавать монументальные композиции, связанные с архитектурой (с плоскостью стены), является основной техникой стенных росписей. Палитра Ф. сдержанна, здесь годны краски, не вступающие в химические соединения с известью, – главным образом натуральные природные пигменты. При создании Ф. художник должен учитывать, что, высыхая на штукатурке, краски бледнеют. Ф. была широко известна уже во II тыс. до н.э. Особого подъема она достигла в искусстве Византии, Древней Руси (XIV-XVI вв.), Грузии, Италии. Многие прославленные мастера эпохи Возрождения работали в технике фрески (Джотто, Рафаэль, Микеланджело). В этой области искусства работают и современные художники-монументалисты. Их палитра пополнилась новыми, синтетическими, более стойкими красителями.
Фриз (франц. frise) – сплошная полоса (бордюр), украшенная декоративными скульптурами или живописным изображением (часто орнаментальным), окаймляющая верх стен, потолок, пол в помещении, поле ковра. Этим же термином обозначается в архитектурном ордере средняя часть антаблемента, между архитравам и карнизом.
Футуризм (лат. futurum – будущее) – одно из авангардистских течений начала XX в. Наибольшее распространение получил в поэзии и живописи Италии и России. В своих манифестах и декларациях футуристы провозглашали создание «искусства будущего», отрицая обветшавшее, по их мнению, художественное наследие прошлого. Новые эстетические ценности должны быть направлены на развитие технократического общества, признаками которого станут машины, механизмы, всевозможные инженерные схемы, конструкции и т.д. Тема футуристических полотен – мир, пропущенный через призму современного сознания и измененный до неузнаваемости. Высший принцип – движение. «Все двигается, бежит, все быстро трансформируется... предметы множатся, деформируются...» – записано в манифесте футуристов. Наиболее жестким, провозглашавшим культ силы и крайнего индивидуализма творческой личности был итальянский Ф. В России Ф. не оформился в единое целостное направление. Наиболее отчетливо он проявился в творчестве поэтов (Д.Бурлюк, В.Маяковский, В.Хлебников), довольно тесно связанных с художниками левых направлений (объединения «Союз молодежи», «Ослиный хвост»). После Октябрьской революции русские футуристы активно поддерживали новую власть: участвовали в оформлении государственных праздников, массовых агитационных действ, в реформировании художественного образования. Однако очень скоро обнаружилось, что, отрицая классическое наследие прошлого, сами футуристы претендовали на то, чтобы стать государственным, официально господствующим искусством. Претензии Ф. и его нигилистическое отношение к культурному наследию было осуждено правительством. Не обретя поддержки официальных властей, футуристическое движение в России фактически распалось к 1920-м гг.

Х

Хиазм (от греч. chiasmos – крестообразное расположение) – изображение стоящей человеческой фигуры, в которой тяжесть тела перенесена на одну, опорную ногу; поднявшемуся из-за этого бедру соответствует опущенное плечо, а другому, опущенному бедру – поднятое плечо. Известный уже античным скульпторам, Х. был заново открыт итальянскими мастерами Раннего Возрождения.
Холст – материал для масляной живописи (реже – для темперной). Представляет собой плотную ткань из льняной пряжи. Для работы Х. натягивают на подрамник (иногда наклеивают на дерево или картон) и грунтуют.
Хор (греч. choros) в раннехристианских храмах – место перед алтарем, предназначенное для певчих и отделенное оградой от остальной части церкви. Позже, в западноевропейских странах Х. – это вся восточная (алтарная) часть церковного здания.
Хрисоэлефантинная скульптура (от греч. `chrysos– золото и elephas, родительный падеж elephantos – слоновая кость) – скульптура из золота и слоновой кости, пластическая техника, характерная для искусства Древней Греции. Х.с. (колоссальные статуи богов работы Фидия и др.) состояла из деревянного каркаса, на который наклеивали пластины слоновой кости, передававшие обнаженные участки тела. Из золота исполнялись волосы и одеяния.
Ц

Цвет – свойство материальных объектов излучать и отражать световые волны определенной части спектра. Под Ц. понимают цветовой тон (желтый, синий, красный и т.д.), определяющий своеобразие и природу каждого конкретного оттенка с учетом светлоты, яркости, насыщенности. Многообразие цветов в природе основано на бесконечном множестве градаций в пределах одного тона, на смешении тонов, на взаимодействии с окружающей средой. Изобразительная функция Ц. в искусстве опирается на богатство Ц. в природе, но следует системе, ограниченной в своих возможностях, поскольку краски художника, значительно ниже естественного Ц. по диапазону оттенков, интенсивности и яркости тонов. Искусство возмещает эту ограниченность, используя свою цветовую систему – колорит.

Ч
Чеканка – получение рельефных изображений на листовом металле. Выполняется ударами молотком по чекану – инструменту, имеющему вид зубила, рабочий конец которого затуплен или закруглен. Это один из древнейших видов художественной обработки металла. Ч. Также: получение рельефных изображений на поверхности медалей, монет. Такая Ч. производится на прессе стальными штемпелями, на которых сделаны углубленные изображения и надписи.

Ш

Шамот (франц. chamotte) – обожженная при высокой температуре огнеупорная глина или каолин. Этот материал применяется скульпторами при создании небольших статуэток.
Школа в искусстве – художественное направление, течение, представленное группой учеников или последователей какого-либо художника (например, Ш. Караваджо и караваджизм). Либо группой художников, близких по творческим принципам и художественной манере (барбизонская школа). Понятие «Ш.» применяется к искусству, локализованному в определенном городе, регионе, если его своеобразие ярко выражено и имеет точные стилистические и хронологические границы (болонская школа, умбрийская школа). Понятие «национальная школа» прилагается к искусству целой страны или народа, обладающему собственными, отличающими его от других чертами.
Шпалера (нем. Spalier, от итал. spalliera) – стенные безворсовые ковры с сюжетными и орнаментальными композициями. Вытканы ручным способом в технике репсового уточного переплетения, дающей характерную для Ш. рубчатую фактуру. Основными центрами производства, развивавшегося в Европе с XII–XIII вв., были Париж, Аррас, Турне, с конца XV в. – Брюссель, где в начале XVI в. была исполнена по картонам Рафаэля серия «Деяния апостолов», а в XVII в. – серии Ш. по картонам Рубенса. Крупные художники руководили созданными в XVII в. во Франции большими королевскими мануфактурами, производившими один из видов Ш. – гобелены. Темы Ш. XVII–XVIII вв. – мифологические и исторические сюжеты, аллегории, охотничьи сцены, пасторали, пейзажи. В XIX в. Ш. полностью перенимали композицию станковой картины.
Штрих (нем. strich) – черта, линия, выполняемая одним движением руки. С помощью Ш. передаются контур и форма фигур и предметов. Определенная система нанесения Ш. – штриховка, при которой штрихи могут в восприятии сливаться в сплошное тоновое пятно, что позволяет передавать светотеневые градации, достигать впечатления объемности и пластичности формы.
Э
Эллинизм, эллинистическое искусство (от греч. hillen – эллин, грек) – античное искусство в период от 323 г. до н.э. (год смерти Александра Македонского и распада его империи) до 31 г. до н.э. (конец династии Птолемеев в Египте). Главные центры Э. – Александрия в Египте, Антиохия в Сирии, Пергам в Малой Азии, остров Родос, Афины. Основная особенность Э. состоит в соединении традиций древнегреческого искусства и традиций искусства восточных деспотий. Для него характерно: стремление к грандиозности при одновременном внимании к деталям, общая декоративность и экспрессия выражения, воспевание земных, плотских наслаждений, переходящее в откровенную эротику. Искусство Э. утрачивает стилистическое единство, приобретая черты эклектики, соединяя подчас плохо сочетаемые крайности. Наиболее знаменитые произведения Э.и. – «Камея Гонзага» (III в. до н.э.), рельефы алтаря Зевса в Пергаме (180-166гг. до н.э.), «Афродита Мелосская» (II в. до н.э., скульптор Агесандр из Антиохии), «Лаокоон» (I в. до н.э., скульпторы Агесандр, Полидор, Атенодор), «Ника Самофракийская».
Эклектизм (от греч. eklektikos – способный выбирать, выбирающий) – соединение разнородных художественных элементов в одной композиции или стилевой системе. К Э. тяготели мастера болонской школы в Италии, полагавшие, что могут достичь совершенства, соединяя лучшие стороны творчества великих мастеров Возрождения. В истории искусства заметное место занимает Э. архитектуры середины – 2-й половины XIX в., чрезвычайно широко использовавший формы различных «исторических стилей» (романского стиля, готики, Ренессанса, барокко, рококо). В сфере изобразительного искусства Э. наиболее характерен для салонного искусства.
Эмаль (франц. email от франкского smeltan – плавить; древнерус. – финифть) – техника ювелирного искусства, украшение изделий из благородных металлов – золота, серебра, реже - меди, а также само готовое изделие. Техника Э.: холодная (окрашенная окислами металлов пастозная стекловидная масса наносится на поверхность предмета), горячая, если после этого предмет подвергается обжигу в муфельных печах. Окраска Э. в разные цвета зависит от включения в основной кремниевый сплав окисей различных металлов. Палитра эмалей: прозрачные и непрозрачные (опаковые). Основная классификация Э. производится в зависимости от способа нанесения и закрепления их на поверхности изделия. Перегородчатые Э. укрепляются внутри ячеек, образованных припаянными к поверхности металла перегородками из вальцованной проволоки; перегородки образуют контурные линии сюжетного или орнаментального изображения. Э. в сканных обрамлениях технологически сходны с перегородчатыми, только роль перегородок выполняет скань – витая проволока. В русской ювелирной традиции этот прием имеет многовековую историю («русская эмаль»), в зарубежных школах, напротив, встречается чрезвычайно редко. Выемчатая Э. – технология, объединяющая несколько приемов укрепления эмалевых сплавов путем создания углублений (выемок) на металлической поверхности изделия. В соответствии с замыслом мастера выемки выполняются в техниках резьбы, чеканки, штамповки, литья, гравировки; затем покрываются эмалью. Э. по рельефу – одна из самых сложных техник. При обжиге эмалевая масса плохо удерживается на выпуклых участках поверхности предмета – стекает или выгорает. Поэтому приходится повторять процесс обжига, проводя его в режиме строгой последовательности от тугоплавких к легкоплавким эмалям. Э. расписная выполняется специальными красками на эфирных маслах. Нанесение каждого нового цвета сопровождается обжигом с учетом температуры его плавления. Э. с металлическими накладками предполагает вплавление между слоями эмали изображений, вырезанных из фольги или рельефных фигурных металлических пластин. Основа витражной Э. – не сплошная металлическая пластина, а выпиленная в металле ажурная сетка. Сквозные отверстия сетки заполняются эмалевой массой, и предмет обжигается; процесс повторяется вплоть до «застекления» сквозных отверстий. Э. «гильоше» (эмаль по гильошировке) – покрытие несколькими слоями прозрачной цветной и бесцветной Э. поверхности металла, предварительно гравированной особым механическим приспособлением, отчего на ней образуется узор в виде тонких волнообразных линий, чешуек, спиралей, просвечивающий сквозь эмалевую поверхность. Наиболее ранние из известных ныне Э. относятся к культуре Древнего Египта. Это золотые амулеты и украшения, близкие по технике к перегородчатым Э. Эта же техника получила развитие и в Византии в X-XII вв. К началу XII в. сложились европейские школы эмалей (лиможская во Франции). В XVI в. распространение имели живописные Э., эмалевая портретная миниатюра. XIX в. в Европе характеризуется упадком этой трудоемкой техники. Возрождению Э. способствовал стиль модерн. На Руси искусство перегородчатых Э. достигло высокого расцвета в период Киевского княжества (XI в.). В XII-XIII вв. эмальерное дело испытало плодотворное влияние Византии. В XVII в. искусство расписной Э. развилось в Сольвычегодске («усольские эмали»). В XVIII-XIX вв. центром производства эмалевых икон и украшений был Ростов Великий («ростовская финифть»). В XVIII в. получила распространение портретная миниатюра на эмали (Петербург). Вклад в развитие живописных Э. внес М.В.Ломоносов, разработав палитру эмалевых красок из отечественных материалов. Как и в Европе, в XIX в. в России искусство Э. пришло в упадок. Подъем оно переживает в конце XIX–начале XX вв. в работах мастеров фирмы Фаберже. Сегодня известный центр производства Э. в России – фабрика «Ростовская финифть» в Ростове-Ярославском, мастера которой развивают традиции живописных Э.
Эскиз (франц. esquisse) - предварительный набросок, фиксирующий замысел художественного произведения или его отдельной части. В Э. намечаются композиционное построение, пространственные планы, основные цветовые соотношения будущего произведения. Э. бывают графические, живописные, скульптурные и отличаются свободой, беглой манерой исполнения, но могут быть и детально проработанными.
Эстамп (франц. estampe, от итал. stampa – печать, оттиск) – отпечаток, выполненный с литографского камня, с награвированной печатной формы (металлической, деревянной, линолеума) и являющийся станковым произведением художественной графики. Обычно подписан автором.
Этюд (франц. etude, буквально – изучение) – произведение, выполненное с натуры с целью ее изучения. Живописный, графический, скульптурный Э. часто служит подготовительным материалом при работе над картиной, скульптурой, законченным произведением графики.
IX. Иллюстрации
Раздел «Первобытное искусство»
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Первыми орудиями, которые использовал человек эпохи палеолита, были обработанные камни. Эти орудия, медленно совершенствуясь, превращались во все более эффективные инструменты, например, в ручные топоры - «двусторонние» или двуликие. Со временем эти инструменты обрели конкретные формы и нашли широкое применение. «Двусторонний» топор, найденный во время раскопок в Арриаге, долина Мансанарес (Мадрид, Национальный археологический музей)

[image: image2.jpg]



Оглянувшийся бизон. Палеолит.

Пещера Ла Мадлен, Франция. Скульптура длиной 10 см. Считается, что здесь мастерски передано движение животного
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Животный мир является почти исключительной темой изображений на многих объектах «мобильного»- искусства, созданных в «магдальенскую» эпоху на таком «сырье», как камень, кость, бивни мамонта или оленьи рога. Повседневное соприкосновение с ними художника позволяло ему изображать животных с большой долей естественности, натурализма и жизненности. Среди лучших примеров такого великолепного мастерства художника – голова ржащей лошади, найденная в Мас-д'Азиле (Арьеж, Франция), длиной 4 см, которая хранится в Музее древностей в Сен-Жермен-эн-Лэ
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«Венера Виллендорфская» (Вена, Музей естественной истории). «Венеры» эпохи палеолита получили название «толстушек» («брюхатых») за морфологические характеристики их ягодиц. Подчеркнутая тучность, прежде всего в области живота и груди, то есть в органах, связанных с материнством, не соответствует видимому реализму, но отражает мысль о плодовитости и символизирует репродукционную функцию женщины
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Фронтальное изображение палеолитической «Венеры Леспугской» (высота 14,7 см), найденной в департаменте Верхняя Гаронна (Франция) и хранящейся в парижском Музее Человека. Одна из наиболее известных находок эпохи Верхнего палеолита
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Фрагмент росписи пещеры Ласко, Франция
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Фрагмент росписи пещеры Ласко, Франция
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Фрагмент росписи пещеры Ласко, Франция
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Лошадь. Пещерная живопись. Палеолит. Пещера Ласко. Франция
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Роспись пещеры Ласко, Франция. Верхний палеолит
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Бизон. Живописное изображение в Альтамирской пещере (Испания). Эпоха Мадлен
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Изображение бизонов. Роспись потолка пещеры Альтамира, Испания. Верхний палеолит
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Фрагмент росписи пещеры Альтамира, Испания
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Фрагмент росписи пещеры Альтамира, Испания
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Наскальные рисунки в пещере Альтамира, Испания
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Фрагмент росписи пещеры Альтамира, Испания
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Фрагмент росписи пещеры Пеш-Мерль, Ло, Франция
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Наскальная живопись пещеры Шове, юг Франции, департамент Ардеш
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Олень. Живописное изображение в пещере Фон-де-Гом, Франция. Эпоха Мадлен
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Охота на оленей. Левантийская наскальная роспись в пещере Валльторта, Испания, мезолит
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Фрагменты левантийского искусства
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В эпоху неолита происходили серьезные перемены в социальной и культурной сферах, в экономике. Глубокие концептуальные изменения произошли также в искусстве, в котором начался переход от натурализма эпохи палеолита к абстракции. В это же время в искусстве начинает широко использоваться новый пластичный материал – глина, из которой  изготовляется посуда с украшениями и небольшие статуэтки, изображающие животных и людей. Такие статуэтки были наиболее характерными для эпохи неолита в странах Ближнего Востока и Юго-Востока Европы. Терракотовая фигурка человека эпохи неолита, Бухарест, Музей Истории
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Терракотовая фигура из Чернаводы (Румыния), датируемая IV тысячелетием до н.э. и хранящаяся в Историческом музее Бухареста. Эта скульптура, характерная композиция которой позволила дать ей название «Мыслитель», свидетельствует о высоком уровне развития гончарного и скульптурного мастерства в эпоху неолита
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Правый дольмен комплекса на реке Жане. Окрестности Геленджика, Кавказ, Россия
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Самый высокий менгир в Великобритании
[image: image28.jpg]



Стоунхендж – внесенное в список Всемирного наследия каменное мегалитическое сооружение (кромлех) на Солсберийской равнине в графстве Уилтшир (Англия)
[image: image29.jpg]



МЕНГИРЫ – мегалитические сооружения в местечке Карнак (департамент Морбион на западе Франции). Датируются 5000–2000 лет до н.э. (неолит-бронза). В Карнаке насчитывается 2935 менгиров.
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Дольмен

Раздел «Искусство Мессопотамии»
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Гипсовая статуэтка молящейся женщины, найденная в Уре (2500 г. до н.э.), Иракский музей, Багдад
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Скульптурная группа молящейся шумерской супружеской пары, III тысячелетие до н.э., Иракский музей, Багдад
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Скульптуры Гудеа, поднявшего восстание против Аккада. III тысячелетие до н.э.
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Вид анфас и в профиль управляющего Эби-ила. Алебастр, III тысячелетие до н.э., Париж, Лувр
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Женская голова. Найдена на дне колодца во дворце ассирийского царя Ашшурназирпала в Нимруде («Монна Лиза»), слоновая кость, VIII в. до н.э., Багдад, Иракский музей
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Голова Саргона II Аккадского. Вторая половина III тысячелетия до н.э., бронза, Ирак, Багдадский музей
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Фрагмент «Кодекса Хаммурапи», XVIII в. до н.э., базальт. Париж, Лувр
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«Черный обелиск Салманасара III», середина IX в. до н.э., базальт. Британский музей, Лондон
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Ассирийские шеду, хранители храмов. Андроцефальный лев, охранявший ворота дворца Ашшурназарпала II в Нимруде. Середина IX в. до н.э., известковый камень, высота 3,11 м., Столичный музей, Нью-Йорк
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Крылатые андроцефальные быки (шеду) из дворца Саргона II, VIII в. до н.э.
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Месопотамский зиккурат
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Зиккурат Этеменанки - Вавилонская башня (макет),

зодчий Арадаххеш, VII-VI вв. до н.э.
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Зиккурат, строители неизвестны, III тыс. до н.э. Ирак, Чога-Замбиле
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Входные ворота дворца Навуходоносора II в Вавилоне, образец дворцовой архитектуры VI в. до н.э.
[image: image46.jpg]



Зиккурат. Макет
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Ассирийский ортостат, который воспроизводит фигуру крылатого гения-хранителя из дворца Ашшурбанапала в Ниневии
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Рельеф «Раненая львица» из дворца Ашшурбанипала в Ниневии, VII в. до н.э., Британский музей, Лондон
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Рельеф «Царь Ашшурназарпал во время охоты на львов», алебастр, IX в. до н.э., Британский музей, Лондон
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Вавилонские цилиндрические гравюры со своими оттисками, Иракский музей, Багдад
[image: image51.jpg]



Лицевая сторона шкатулки «Штандарт Ура» (мозаичная панель: ракушка, ляпис-лазурь, известковый камень), III тысячелетие до н.э., Британский музей, Лондон
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Голова быка из золота с инкрустациями из раковин, ляпис-лазури и полудрагоценных камней (гробницы Ура). III тысячелетие до н.э., Иракский музей, Багдад
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Церемониальный золотой кинжал с ножнами. Середина III тысячелетия до н.э.
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Орнамент стен дороги Мардука (эмалированный кирпич), VII-VI вв. до н.э.

Ирак, Вавилон
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Фрагмент стены в Вавилоне, толщина 25 метров. Между VII и VI вв. до н.э.
Раздел «Искусство Древнего Египта»

[image: image56.jpg]



Палетка фараона Нармера 4 тыс. до н. э. Каирский музей
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Пирамида Джосера, зодчий Имхотеп, XXVIII век до н.э.. Саккара
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Пирамиды Хефрена, Хеопса, Микерина, зодчий Хемиун и др., 2900-2800 до н.э., Египет, Гиза
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Большой сфинкс фараона Хефрена в Гизе. Первая половина III тысячелетия до н.э.
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Саркофаг жреца Неспанетьеренпере
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Скульптура фараона Сенусерта III, ок. 1887-1850 гг. до н.э.
[image: image62.jpg]



«Охота на Ниле» - фрагмент стенной росписи из гробниц в Фивах. Середина II тысячелетия до н.э.
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Танцующие женщины. Настенный рисунок в одной из гробниц в Фивах
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Фасад храма Рамзеса II. Абу-Сибел, XIII в. до н.э.
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Храм Амона, зодчие Аменхотеп, Гори и Сути, XV – XIII вв. до н.э. Луксор

[image: image66.jpg]



Храм Хатшепсут, зодчий Сенмут, нач. XVв. до н.э., Дейр-эль-Бахри
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Скульптурный портрет фараона-реформатора Аменхотепа IV, взявшего новое имя – Эхнатон («угодный Атону»)
[image: image68.jpg]



Эхнатон (Аменхотеп IV, 10-й египетский фараон 18-й династии) и его жена Нефертити поклоняются богу Атону, который изображен в виде солнечного диска. Египетский музей, Каир
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Портретный бюст царицы Нефертити, жены Эхнатона. Раскрашенный известняк, начало XIV в. до н.э.
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«Триада царя Менкауры», гранит, Египетский музей, Каир
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Статуя фараона Хефрена (Хафры) IV династии
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Малый сфинкс
[image: image73.jpg]



Золотая посмертная маска Тутанхамона. XIV в. до н.э., Египетский музей, Каир
Раздел искусство «Древней Греции»
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Настенные росписи дворца-лабиринта, нач. II тыс. до н.э., Крит, Кносс
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Дворец-лабиринт, зодчий Дедал(?), нач. II тыс. до н.э., Крит, Кносс
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Музыкант, играющий на арфе, мрамор. Высота 22,5 см.
XXIII-XXI вв. до н.э. С Кикладских островов. Археологический музей, Афины, Греция
[image: image77.jpg]



Кора «675», раскрашенный мрамор. Ок. 510 г. до н.э. Музей Акрополя, Афины, Греция
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«Кора в пеплосе», ок. 530 г. до н.э., Музей Афинского Акрополя
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Курос, ок. 600 г. до н.э., Метрополитэн-музей, Нью-Йорк
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Курос. Ок. 600 г. до н.э. Высота 165 см.
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Аполлон Бельведерский. Начало II в. Римская копия греческого оригинала IV в. до н.э. Хранится в Музее Пия Клементина, Ватикан. Каррарский мрамор, высота 2,3 м.
[image: image82.jpg]



Святилище Аполлона. VIII-VII вв. до н.э. Дельфы, Греция
[image: image83.jpg]JANSON (1995)




Греческие ордера
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Элементы греческой ордерной архитектуры
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Иктин и Калликрат. Храм Парфенон, Афины. 447-432 гг. до н.э.
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Эрехтейон, строители неизвестны, 421-407 до н.э. Афины
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Храм Деметры, строители неизвестны, VI в. до н.э., Олимпия
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Фидий «Зевс Олимпийский» (реконструкция)
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Раненая амазонка, Поликлет, 440 до н.э., Национальный музей, Рим
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Отдыхающий Гермес, Лисипп, IVв. до н. э., Нацональный музей, Неаполь
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Геракл, борющийся со львом, Лисипп, ок. 330 до н.э., Эрмитаж, Петербург
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Мирон «Дискобол». Мраморная римская копия с утраченного бронзового оригинала
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Афродита (Венера) Милосская. III-II в. до н.э. Лувр, Париж
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Геракл Фарнезский, ок. 200 до н. э., Национальный музей, Неаполь
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Атлант Фарнезский, ок. 200 до н.э., Национальный Музей, Неаполь
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Харес «Колосс Родосский» (реконструкция). Бронзовое изображение бога Солнца Гелиоса, высота 32 метра. Одно из 7 чудес света
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Ника Самофракийская, ок 200 г. до н.э., мрамор, Лувр, Париж
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Агесандр, Афинодор, Полидор «Лаокоон с сыновьями», 40-25 гг. до н.э.
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Мавзолей царя Мавзола, Галикарнас, IVв. до н.э. (реконструкция). Одно из 7 чудес света
Раздел «Искусство Древнего Рима»
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Капитолийская волчица, бронза, ок 480 г. до н.э. Неизвестный этрусский мастер
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Глиняные сосуды, выполненные в технике «буккеронеро»
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Скульптурный портрет императора Каракаллы. Нач. III в.
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Скульптурный портрет императора Нерона
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Статуя Цицерона («тогатус»)
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Так называемый «Брут», римский скульптурный портрет
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Скульптурный портрет Кая Юлия Цезаря
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Голова римлянина («беспощадный» римский скульптурный портрет)
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Скульптура Августа из Прима-Порта, начало I в.
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Конная статуя императора Марка Аврелия. Бронза. Ок. 170 г. Рим, Капитолийская площадь
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Колизей (амфитеатр Флавиев). 75-82 гг., Рим
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Внутренний вид Колизея
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Триумфальная арка Тита. 81 г., Рим
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Римский акведук
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Пантеон («Храм всех богов»). Интерьер. 118-125 гг.
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Римский театр
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Термы Люциния, III в., Тунис
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Колонна Траяна. Каррарский мрамор, ок 30 м., 113 г.
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Фрагмент рельефа колонны Траяна
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Фрагмент росписи стен в «архитектурном стиле»
Раздел «Искусство Средних веков»
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Норвежская деревянная церковь, ок 1150 г.
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Мавзолей Теодориха, 526-530 гг., Равенна, Германия
[image: image127.jpg]



Интерьер Ахенской капеллы эпохи Каролингского Возрождения, разрез. 788-805 гг., Ахен, Германия
[image: image128.jpg]



Базилика
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Интерьер базилики Санта-Мария Маджоре, IX-XVIII вв., Рим, Италия
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Образец первых христианских фресок «Добрый пастырь»
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Первые христианские скульптуры. «Пастух с овечкой» («Добрый пастырь»)
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Образец декоративно-прикладного «варварского» искусства готов и вестготов
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Корона «варварских» королей. Золото, драгоценные и полудрагоценные камни
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Вотивная корона вестготских королей, ок. VII в.
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Византийское искусство. Мавзолей Галлы Плацидии. Мозаика «Добрый пастырь»
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Византийское искусство. Триумф Юстиниана, консульский диптих, VI век
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Византийское искусство. Параклесион с юго-востока
[image: image138.jpg]



Византийское искусство. Собор Святой Софии, зодчие Анфимий из Тралл, Исидор из Милета, 532-537, 553-562, Х в., Турция, Стамбул
[image: image139.jpg]



Византийское искусство. Портативная мозаичная икона «Благовещение», XIV в., музей Виктории и Альберта
[image: image140.jpg]



Византийское искусство. Портативная мозаичная икона «Федор Стратилат», первая четверть XIV в.
[image: image141.jpg]



Византийское искусство. Икона «12 апостолов»
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Византийское искусство. Икона «Пантократор», 1363
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Византийское искусство. Икона «Успение», первая половина XIV в.
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Византийское искусство. «Распятие», первая половина XIII в. Берлин
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Византийское искусство. Мозаика, V век
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Византийское искусство. Мозаика
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Византийское искусство. Роспись купола, общий вид, Арианский баптистерий
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Византийское искусство. Фреска «Мария Кастельсеприо. Путь в Вифлеем»
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Византийское искусство. Фреска «Волхвы»
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Византийское искусство. Фреска «Юстиниан со свитой»
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Раннехристианская скульптура
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Мадонна с младенцем, романское искусство, XII век, раскрашенное дерево, 98 см. Лувр, Париж
[image: image153.jpg]



Евангелист Лука. Миниатюра Евангелия Оттона III. Около 1000г. Мюнхен, Государственная библиотека
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Донжон в Lillebonne, Франция
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Старая ратуша в Бамберге, построена на искусственном острове на реке Регниц
[image: image156.jpg]



Здание ратуши в шведском городе Хельсингборг
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Замок Сюлли, строители неизвестны, X-XI вв., Франция
[image: image158.jpg]



Норманнская крепость, строители неизвестны, X-XI вв., север Франции
[image: image159.jpg]



Замок Брук, строители неизвестны 1250-1277, Австрия
[image: image160.jpg]



Церковь Сан-Марко, строители неизвестны, 1063-1085, XIII, XIV, XV, XVII вв.,

Италия, Венеция
[image: image161.jpg]



Пизанская башня Бонанно Диотисальви, 1153, достроена в XIV в., Пиза, Италия
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Аббатство Мария Лаах, Германия
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Церковь св. Апостолов Сан Миниато аль Монте во Флоренции. Алтарь. 1013-1063
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Доска от книжного переплета с изображением сцены Распятия
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Два варианта распределения нагрузок: романика и готика
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Разрез готического собора
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Собор Нотр-Дам в Париже, зодчие Жак из Шеля, Пьер из Монтрейля,

Пьер из Шеля, Рави Жан, 1163 - нач.XIV века
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Собор Нотр-Дам в Амьене, нач. XII-XIV вв., Франция, Амьен
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Собор Нотр-Дам в Реймсе (Жан из Орбе, Ж. де Лу) 1211 – XVв., Франция, Реймс
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Собор Санта-Мария-де-Регла. Лучший образец французской готики в Испании. Строительство было начато в 1205 г. по образцу соборов в Шартре, Амьене и Реймсе
[image: image173.jpg]



Западный фасад Шартрского собора
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Готический собор в Кутансе, свод и интерьер. Франция
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Капелла Клюни, Германия

[image: image176.jpg]



Миланский собор
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Кафедральный собор в Честере, свод и интерьер. Англия
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Неизвестный художник. Иоанн Добрый (1359). Один из первых готических портретов, дошедших до наших дней
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Фрагмент витража «Богородица из красивого стекла»
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Витраж «Знаменосец из Лавенталя»
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Витраж «Знаменосец из Лавенталя»
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Готический орнамент – масверк
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Статуи Марии и Елизаветы с западного портала собора в Реймсе
[image: image184.jpg]



Скульптура маркграфа Эккехарда II и его жены Уты в Наумбургском соборе (донаторы)
[image: image185.jpg]



Скульптура в Шартрском Соборе
Раздел «Искусство Древней Руси»
[image: image186.jpg]



Собор Святой Софии (София Киевская), 1037
[image: image187.jpg]



Богоматерь Оранта (Нерушимая стена). Мозаика в алтаре Софийского собора. XI век.
[image: image188.jpg]



Собор Святой Софии, в Новгороде, 1045-1052, Новгород
[image: image189.jpg]



Собор Покрова на Нерли, строители неизвестны, 60-e XII века, Владимирская область
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Успенский собор, строители неизвестны, 1185-1189, Владимир
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Дмитровский собор, строители неизвестны, 1194-1197, Владимир
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Псковский Кремль и Троицкий собор. Осн. XIII в, Псков
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Церковь Троицы в Никитниках, строители неизвестны, 1532, Москва
[image: image194.jpg]



Храм Василия Блаженного (Собор Покрова, что на Рву, Покровский собор), 1555—1560
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Феофан Грек «Троица», 1378
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Феофан Грек «Преображение», 1405
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Феофан Грек «Донская икона Божией Матери», 1390
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Андрей Рублев «Троица», 1420-е
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Андрей Рублев «Спас» (Из Звенигородского деисусного чина), 1410-е
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Андрей Рублев «Архангел Михаил (Из Звенигородского деисусного чина), 1410-е годы
[image: image201.jpg]



Андрей Рублев «Богоматерь Владимирская». После 1410. .Яичная темпера
Раздел «Искусство эпохи Возрождения»

[image: image202.jpg]



Леонардо да Винчи «Джоконда» (портрет Монны Лизы), ок. 1503 г
Луврский музей. Париж, Франция
[image: image203.jpg]



Леонардо да Винчи «Мадонна Бенуа (Мадонна с цветком)», ок. 1478-1480
Эрмитаж, Санкт-Петербург, Россия
[image: image204.jpg]



Леонардо да Винчи. Реставрационная копия фрески «Тайная вечеря». Конец XVI века. Музей Леонардо да Винчи, Тонжерло
[image: image205.jpg]



Леонардо да Винчи «Автопортрет», 1514-1516

Национальная Галерея в Турине, Италия
[image: image206.jpg]



Леонардо да Винчи «Мадонна (Дева Мария) в скалах», 1506-1508, Лондонская Национальная галерея

[image: image207.jpg]



Рафаэль Санти «Сикстинская Мадонна», 1513-1514

Картинная галерея, Дрезден
[image: image208.jpg]



Рафаэль Санти «Афинская школа» («Философия»), 1509-1511.
Фреска. Станца делла Сеньятура, кабинет Папы римского
[image: image209.jpg]



Рафаэль Санти «Преображение Христово», 1519-1520

Ватиканская пинакотека
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Микеланжело Буонарроти «Давид», 1501–1504, мрамор

Флоренция, Академия изящных искусств
[image: image211.jpg]



Микеланжело Буонарроти «Пьета» (оплакивание Христа)

Мрамор, 1499, Собор святого Петра, Рим, Ватикан

[image: image212.jpg]



Микеланжело Буонарроти «Сотворение Адама» (Создание человека)

1510, Сикстинская капелла, Рим, Ватикан
[image: image213.jpg]



Микеланжело Буонарроти «Дельфийская сивилла»
1508-1512, Собор святого Петра, Ватикан, Рим
[image: image214.jpg]



Витторио Карпаччо «Молодой рыцарь», 1510,

Музей Тиссен-Борнемиса, Мадрид
[image: image215.jpg]



Андреа Мантенья «Мертвый Христос»
[image: image216.jpg]



Сандро Боттичелли «Рождение Венеры», 1484–86 г. Флоренция, галерея Уффици
[image: image217.jpg]



Сандро Боттичелли «Покинутая», 1495
[image: image218.jpg]



Донателло «Памятник кондотьеру Гаттамелате». Бронза. Падуя. 1447-1453
[image: image219.jpg]



Давид, около 1430. Высота 158 см.
Национальный музей, Флоренция
[image: image220.jpg]



Гиберти Лоренцо. Двери баптистерия, Флоренция, 1425—52. Позолоченная бронза
[image: image221.jpg]



Николо Пизано. Резная мраморная кафедра Пизанского баптистерия, 1260)
[image: image222.jpg]



Собор Санта Мария дель Фьоре во Флоренции, конец XIII-XV вв.
(Арнольфо ди Камбио, Джотто, А.Пизано, Ф.Таленти, Ф.Брунеллески)
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Микеле Санмикеле. Палаццо Гримани, Венеция, современный вид относится к 1556-1575
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Арнольфо ди Камбио, Палаццо Публико. 1297—1310. Сиена, Италия
[image: image225.jpg]



Андреа Палладио. Вилла «Ротонда» (Капра), Виченца1551-1591
[image: image226.jpg]Tiriave.s

smallbay.r




Тициан «Кающаяся Мария Магдалина»,
1560-е, Эрмитаж, Санкт-Петербург
[image: image227.jpg]



Паоло Веронезе «Пир у Симона Фарисея», 1570
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Джорджоне «Спящая Венера», 1510, Дрезденская галерея
[image: image229.jpg]



Тинторетто «Тайная вечеря», 1594
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Якопо Понтормо «Встреча Марии и Елизаветы», 1515. Флоренция
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Пармиджанино «Мадонна с длинной шеей», 1534-1540. Галерея Уффици, Флоренция
[image: image232.jpg]



Бенвенуто Челлини «Сальера» (солонка Франциска I), 1540-43
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Бенвенуто Челлини «Персей», 1540-43 1545-1554. Лоджия деи Ланци, Флоренция
[image: image234.jpg]



Братья Ян и Губерт ван Эйк «Гентский Алтарь», полиптих, 1425-1432.
Кафедральный собор святого Бавона, Гент
[image: image235.jpg]



Ян ван Эйк «Портрет четы Арнольфини», 1434, Национальная галерея, Лондон
[image: image236.jpg]



Ханс Мемлинг «Страшный суд. Триптих. 1466-1467
[image: image237.jpg]



Иероним Босх «Сад наслаждений» (Центральная часть), 1504-1510
[image: image238.jpg]



Иероним Босх Триптих «Воз сена». Центральная часть, 1480-1485
[image: image239.jpg]



Иероним Босх «Несение креста», 1516, Королевский музей, Гент
[image: image240.jpg]



Питер Брейгель «Притча о слепых», 1568. Национальная галерея, Неаполь
[image: image241.jpg]



Питер Брейгель «Охотники на снегу», 1565
[image: image242.jpg]



Питер Брейгель «Избиение младенцев», 1566. Музей истории искусств, Вена
[image: image243.jpg]



Жан Фуке «Король Карл VII». Ок. 1447
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Жан Фуке «Портрет Этьена Шевалье со Святым Стефаном». Ок. 1450

[image: image245.jpg]



Жан Клуэ «Портрет короля Франциска I». Ок. 1525—1530
[image: image246.jpg]



Альбрехт Дюрер «Автопортрет», Лувр, 1493
[image: image247.jpg]



Альбрехт Дюрер «Автопортрет», 1498
[image: image248.jpg]



Альбрехт Дюрер «Автопортрет», 1500, Старая Пинакотека, Мюнхен
[image: image249.jpg]



Альбрехт Дюрер «Четыре всадника» (из цикла «Апокалипсис»), гравюра на дереве, 1498 Кунстхалле, Карлсруэ
[image: image250.jpg]



Лукас Кранах «Распятие Христа». 1503. Старая пинакотека, Мюнхен
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Лукас Кранах «Принц Саксонии», 1517. Национальная галерея искусств, Вашингтон
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Лукас Кранах «Адам и Ева», 1526

Галерея института Курто, Лондон
[image: image253.jpg]



Ганс Гольбейн Младший «Портрет Томаса Мора», 1527, Собрание Фрик, Нью-Йорк
[image: image254.jpg]



Ганс Гольбейн Младший «Французские послы», 1533
[image: image255.jpg]



Ганс Гольбейн Младший «Эразм Роттердамский», 1523, Музей искусств, Базель
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Замок Шамбор, Франция, 1519-1547
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Замок Шенонсо, Франция, XV в.
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Замок Шомон-сюр-Луар, Франция, XV в.
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Замок Ланжэ, Франция, X-XV вв.

Раздел «Европейское искусство XVII-XVIII вв.»
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Караваджо «Гадалка», 1596. Музей Лувр, Париж
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Караваджо «Обращение Савла». 1601. Церковь Санта Мария дель Пополо. Рим
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Караваджо «Вакх», 1596-97. Флоренция, Галерея Уффици
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Караваджо «Успение Богородицы», 1605-06, Лувр, Париж
[image: image264.jpg]



Карраччи «Бегство в Египет» (люнет), ок. 1603. Галерея Дориа Памфили. Рим
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Карраччи «Благовещение»
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Борромини. Церковь Сант-Иво алла Сапиенца в Риме. 1642—60
[image: image267.jpg]



Борромини. Купол церкви Сант-Иво алла Сапиенца
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Бернини «Фонтан четырех Рек», 1648-51 гг., Рим, плацца Навона
[image: image269.jpg]



Бернини «Экстаз святой Терезы». 1645–1652, мрамор. Церковь Санта Мария делла Виттория, Рим
[image: image270.jpg]



Бернини «Колоннада собора св. Петра в Риме»
[image: image271.jpg]



Алессандро Маньяско «Привал бандитов», 1710-е

Эрмитаж, Санкт-Петербург
[image: image272.jpg]



Джузеппе Мария Креспи «Автопортрет» 1712 г. Музей искусств Университета в Кентукки, США
[image: image273.jpg]



Джузеппе Мария Креспи «На кухне»
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Джузеппе Мария Креспи «Миропомазание»
[image: image275.jpg]



Джованни Баттиста Пиранези
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Джованни Баттиста Пиранези «Порт Рипетта»
[image: image277.jpg]



Джованни Баттиста Пиранези
[image: image278.jpg]



Джованни Баттиста Тьеполо «Пир Клеопатры», 1743-1744, Национальная галерея Виктории, Мельбурн, Австралия
[image: image279.jpg]



Джованни Баттиста Тьеполо «Девушка с попугаем», 1760—61
[image: image280.jpg]



Джованни Баттиста Тьеполо «Аллегория с Венерой и Временем (Сатурном)», 1754-58 гг. 

Лондон, Национальная галерея
[image: image281.jpg]



Каналетто «Двор каменотеса», 1727-28), Национальная галерея, Лондон
[image: image282.jpg]



Каналетто «Регата на Большом канале», 1733-34, Королевское собрание Ее Величества королевы Елизаветы II
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Каналетто «Каприччо с колоннадой», ок. 1765, Галерея Академии, Венеция
[image: image284.jpg]



Каналетто «Римский Колизей», 1742-45
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Франческо Гварди «Венецианский дворик», 1712-93, Государственный музей изобразительных искусств им. А.С.Пушкина, Москва
[image: image286.jpg]



Франческо Гварди «Площадь Сан-Марко», 1760—65, Национальная галерея, Лондон
[image: image287.jpg]



Франческо Гварди «Парадный концерт в Венеции»
[image: image288.jpg]



Питер Пауль Рубенс «Снятие с креста», триптих, 1611-14, Кафедральный собор, Антверпен
[image: image289.jpg]



Питер Пауль Рубенс «Художник с женой Изабеллой Брант», 1609
[image: image290.jpg]



Питер Пауль Рубенс «Похищение дочерей Левкиппа», 1617, Старая пинакотека, Мюнхен
[image: image291.jpg]



Питер Пауль Рубенс «Афродита и Арес», 
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Питер Пауль Рубенс «Елена Фоурмен со своими детьми», 1636, Лувр, Париж
[image: image293.jpg]



Питер Пауль Рубенс «Прибытие Марии Медичи в Марсель», 1622-25, Лувр, Париж
[image: image294.jpg]



Питер Пауль Рубенс «Портрет камеристки инфанты Изабеллы», 1625, Эрмитаж
[image: image295.jpg]



Антонис ван Дейк «Портрет семьи Ломеллини», 1625-27, Национальная галерея Шотландии, Эдинбург
[image: image296.jpg]



Антонис ван Дейк «Автопортрет», 1620-е, конец - 1630-е, начало. Эрмитаж, Санкт-Петербург
[image: image297.jpg]



Антонис ван Дейк «Конный портрет Карла Первого, короля Англии с его шталмейстером Сен-Антуаном», 
[image: image298.jpg]



Якоб Йорданс «Сатир в гостях у крестьянина». Ок. 1620. Старая пинакотека, Мюнхен
[image: image299.jpg]



Якоб Йорданс «Бобовый король», 1638
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Якоб Йорданс «Семейный портрет», 1650-1652
[image: image301.jpg]



Франс Снейдерс «Рыбная лавка», 1616-е г, Москва, ГМИИ им. А.С.Пушкина
[image: image302.jpg]



Франс Снейдерс «Фруктовая лавка». Между 1618 - 1621г, Государственный Эрмитаж, Санкт-Петербург
[image: image303.jpg]



Адриан Браувер «Сцена в таверне (Деревенский скрипач)», 1634-38. Эрмитаж
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Адриан Браувер «Дерущиеся крестьяне», Дрезден, Картинная галерея
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Адриан Браувер «Операция», 1630-е, Штенделевский институт, Франкфурт
[image: image306.jpg]



Адриан Браувер «Курильщики», ок. 1636, Метрополитен-музей, Нью-Йорк
[image: image307.jpg]



Ян Стен «Визит врача», 1661-62
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Ян Стен «Родины», 1664
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Питер де Хох «Дворик», 1658. Национальная галерея, Лондон
[image: image310.jpg]



Питер де Хох «Хозяйка и служанка». Ок. 1660, Эрмитаж, Санкт-Петербург
[image: image311.jpg]



Герард Терборх «Визит поклонника»
[image: image312.jpg]



Герард Терборх «Концерт»
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Герард Терборх «Бокал лимонада», 1663-64
[image: image314.jpg]



Вермер Делфтский «Офицер и смеющаяся девушка», 1657-59. Коллекция Фрика, Нью-Йорк
[image: image315.jpg]



Вермер Делфтский «Служанка с кувшином молока», 1658–1660, Рейксмузей, Амстердам
[image: image316.jpg]



Вермер Делфтский «Вид Делфта», 1660-1661
[image: image317.jpg]



Вермер Делфтский «Любовное письмо»

[image: image318.jpg]



Вермер Делфтский «Девушка, читающая письмо у открытого окна». 1657-59. Дрезденская картинная галерея

[image: image319.jpg]



Вермер Делфтский «Аллегория живописи (Мастерская художника)». Ок. 1665-67, Вена, Художественно-исторический музей
[image: image320.jpg]



Вермер Делфтский «Девушка с жемчужной серёжкой» (Северная Джоконда), 1665-75. Маурицхёйс, Гаага
[image: image321.jpg]



Якоб ван Рейсдал «Мельница в Вейке», 1670, Рейксмузеум, Амстердам
[image: image322.jpg]



Якоб ван Рейсдал «Водопад», 1665-1670
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Франс Халс «Малле Баббе». Ок. 1630, Картинная галерея, Берлин-Далем
[image: image324.jpg]



Франс Халс «Цыганка», 1628—1630, Лувр, Париж
[image: image325.jpg]



Франс Халс «Регентши приюта для престарелых». 1664, Музей Ф.Халса, Харлем
[image: image326.jpg]



Питер Клас «Натюрморт со свечой», 1627
[image: image327.jpg]



Виллем Хеда «Завтрак с ежевичным пирогом», Дрезден, галерея
[image: image328.jpg]



Виллем Калф «Натюрморт с чайником», 1653, Национальная галерея, Лондон
[image: image329.jpg]



Рембрандт Харменс Ван Рейн «Возвращение блудного сына», 1669, Эрмитаж
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Рембрандт Харменс Ван Рейн «Ночной дозор», 1642. Амстердам, Государственный музей, (Рейксмузеум)
[image: image331.jpg]



Рембрандт Харменс Ван Рейн «Даная», ок. 1636, Санкт-Петербург, Эрмитаж
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Рембрандт Харменс Ван Рейн «Урок анатомии доктора Тюльпа», 1632, Маурицхейс, Гаага
[image: image333.jpg]



Рембрандт Харменс Ван Рейн «Автопортрет», 1669
[image: image334.jpg]



Эль Греко «Снятие одежд с Христа», 1577-79, Кафедральный собор, Толедо
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Эль Греко «Мария Магдалина», 1578, Музей изящных искусств, Будапешт
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Эль Греко «Погребение графа Оргаса», 1586. Церковь Св. Фомы, Толедо
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Эль Греко «Вид Толедо», 1604—1614. Музей Метрополитен, Нью-Йорк
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Эль Греко «Христос изгоняет торговцев из храма», 1600, Национальная галерея, Лондон
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Эль Греко «Мальчик, раздувающий лучину», 1590, Национальная галерея, Эдинбург
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Франсиско де Сурбаран «Поклонение пастухов». 1638—39, Музей изящных искусств, Гренобль
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Франсиско де Сурбаран «Отрочество Богоматери». Между 1658—60, Эрмитаж, Санкт-Петербург
[image: image342.jpg]



Хусепе де Рибера «Хромоножка», 1642, Лувр, Париж
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Хусепе де Рибера «Святая Инесса». 1641. Картинная галерея. Дрезден
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Диего Веласкес «Сдача Бреды», 1635, Музей Прадо, Мадрид
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Диего Веласкес «Венера с зеркалом», ок. 1644-1648, Лондонская Национальная галерея
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Диего Веласкес «Портрет папы Иннокентия Х», 1650, галерея Дория Памфили, Рим
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Диего Веласкес «Пряхи», 1657, Музей Прадо, Мадрид
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Диего Веласкес «Менины», 1657, Музей Прадо, Мадрид
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Жак Калло «Дуэлянт». Гравюра. Медиатека Понтифруа, Мец
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Жак Калло «Дерево повешенных» (Из серии «Большие бедствия войны»). 1633. Гравюра.
Британский музей, Лондон
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Жак Калло «Осада Ла-Рошеля», 1628—30
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Ла Тур «Скорбящая Мария Магдалина», Лувр

[image: image353.jpg]



Жорж де Ла Тур «Новорожденный», 1640-е, Музей изящных искусств, Ренн
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Ла Тур «Рылейщик», Музей изящных искусств, Нант
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Никола Пуссен «Автопортрет», 1650, Лувр, Париж, Франция
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Никола Пуссен «Смерть Германика», ок. 1628, Институт искусств. Миннеаполис
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Антуан Ватто «Жиль», 1717-1719, Лувр, Париж
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Антуан Ватто «Гамма любви», 1717, Национальная галерея, Лондон
[image: image359.jpg]



Антуан Ватто «Мецетен», 1717-1719, Музей Метрополитен, Нью-Йорк
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Антуан Ватто «Паломничество на остров Киферу», 1717, Замок Шарлоттенбург, Берлин

[image: image361.jpg]



Франсуа Буше «Летняя пастораль», 1749
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Франсуа Буше «Портрет мадам де Помпадур», 1759, Собрание Уоллеса, Лондон
[image: image363.jpg]



Жан Батист Симеон Шарден «Скат», 1728, Лувр, Париж
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Жан Батист Симеон Шарден «Прачка», 1730-е гг., Эрмитаж, Санкт-Петербург
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Жан Оноре Фрагонар «Поцелуй украдкой, 1780-е, Эрмитаж, Санкт-Петербург
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Жан Оноре Фрагонар «Качели», 1766, Собрание Уоллес, Лондон
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Жак Луи Давид «Смерть Марата», 1793
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Жак Луи Давид «Клятва Горациев», 1784
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Версальский парк
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Версаль – дворец-парк
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Версаль. Дворцово-парковый ансамбль
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Внутренний дворик Версальского дворца
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Интерьер Версаля
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Интерьер Версаля
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Зеркальный зал Версальского дворца
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Уильям Хогарт «Девушка с креветками», 1760-е
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Уильям Хогарт «Брачный контракт», 
[image: image378.jpg]



Джошуа Рейнолдс «Д.Гаррик между музами Трагедии и Комедии». Ок. 1760—61, Собрание театра С.Моэма, Лондон
[image: image379.jpg]



Джошуа Рейнолдс «Портрет Нелли О’Брайен». 1762-64, Собрание Уоллес, Лондон
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Джошуа Рейнолдс «Девочка с земляникой», 1773 г. Галерея Уоллес, Лондон
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Томас Гейнсборо ««Портрет дочерей художника»
[image: image382.jpg]



Томас Гейнсборо «Утренняя прогулка (Портрет У.Хэллета с женой)». 1785, Национальная галерея, Лондон
[image: image383.jpg]



Томас Гейнсборо «Портрет мистера Эндрюса с женой», 1748—1749. Лондон, Национальная галерея
[image: image384.jpg]



Томас Гейнсборо «Собиратели хвороста»
Раздел «Русское искусство XVII-XVIII вв.»
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 «Дивная» церковь в Угличе, XVII в. (современный вид)
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Теремной дворец Московского Кремля, XVII в.
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Теремной дворец Московского Кремля (современный вид)
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Интерьеры Теремного дворца
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Церковь Покрова в Филях («Нарышкинское барокко»), XVII в.
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Симон Ушаков «Спас Нерукотворный», написан дляТроице-Сергиевой Лавры в 1658
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Симон Ушаков «Икона Святой Троицы». 1671, Русский музей
[image: image393.jpg]



Симон Ушаков «Архангел Михаил, попирающий дьявола». 1676, яичная темпера
[image: image394.jpg]



Богоматерь Гора Нерукосечная, с припадающими святыми Никитой и Евпраксией,
Березниковский историко-краеведческий музей. Конец XVI в. («Строгановская школа»)
[image: image395.jpg]



Прокопий Чирин «Иоанн Предтеча - Ангел пустыни». 1620-е, ГТГ («Строгановская школа»)
[image: image396.jpg]



Прокопий Чирин «Богоматерь Умиление Владимирская, с праздниками и святыми». Трехстворчатый складень, начало XVII в. Оклад - серебро, чеканка, золочение; жемчуг, камни, стекла. Государственный Русский Музей, Санкт-Петербург, Россия («Строгановская школа»)
[image: image397.jpg]



Старое здание Оружейной палаты. Неизвестный художник, 1840-е годы
[image: image398.jpg]



Фрагмент композиции «О тебе радуется, Благодатная, всякая тварь». Фрески Крестовоздвиженского собора, 1676
[image: image399.jpg]



«Вознесение Христа». Фрагмент росписи южной стены «Страсти Христовы». Фрески Крестовоздвиженского собора, 1676 
[image: image400.jpg]



Доменико Трезини «Петропавловский собор», XVIII в.
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Доменико Трезини. Духовный корпус Александро-Невской лавры, 1717-1722
[image: image402.jpg]



Доменико Трезини «Летний дворец Петра в Летнем саду», 1710-1714
[image: image403.jpg]



Доменико Трезини. Здание Двенадцати коллегий, 1722-1734
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Первый русский музей – Кунсткамера, вид с Невы (Г.-И.Маттарнови, Н.-Ф.Гербель, Г.Кьявери и М.Земцов), 1718-1727
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Меншиковский дворец на Васильевском острове, 1710-1714
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Портрет Якова Тургенева. «Преображенская серия», 1692—1700, Русский музей
[image: image407.jpg]B 78
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Портрет Фёдора Веригина. «Преображенская серия», 1692—1700
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«Натюрморт» в портрете Алексея Василькова, «Преображенская серия», 1692—1700
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Иван Никитин «Портрет графа ГИ.Головкина», 1720-е, Третьяковская галерея
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Иван Никитин «Портрет Петра I», 1714-16
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Иван Никитин «Петр I на смертном ложе», 1725
[image: image412.jpg]



Андрей Матвеев «Автопортрет с женой», 1729, Государственный Русский музей, Санкт-Петербург
[image: image413.jpg]



Андрей Матвеев «Портрет Петра I», 1724-25
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Бартоломео Карло Растрелли «Памятник Петру I у Михайловского замка», 1743-1747
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Бартоломео Карло Растрелли «Бюст А.Меншикова». 1716—1717. ГРМ
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Бартоломео Карло Растрелли «Бюст Петра I», 1723-1729. ГРМ
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Бартоломео Карло Растрелли «Статуя Анны Иоанновны с арапчонком», 1741, ГРМ
[image: image418.jpg]



Франческо Бартоломео Растрелли «Летний дворец Елизаветы Петровны» (построен в 1741, снесён в 1797)
[image: image419.jpg]



Франческо Бартоломео Растрелли «Воронцовский дворец в Санкт-Петербурге», 1749-1757, Центральная часть главного фасада
[image: image420.jpg]



Франческо Бартоломео Растрелли «Зимний дворец в Петербурге», 1754—1762
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Франческо Бартоломео Растрелли «Собор Смольного монастыря в Санкт-Петербурге», 1748—1764
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Франческо Бартоломео Растрелли «Екатерининский (Большой) дворец в Царском селе», 1752-1756.
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Большой Петергофский дворец с каскадом. По модели Версаля (арх. Ф.Б.Растрелли), 1745-1755
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М.Г.Земцов, С.И.Чевакинский, Ф.Б. Растрелли «Эрмитаж в Царском селе», город Пушкин, Россия 1743-1753. Вид юго-восточной стороны 
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Винченцо Бренна «Адмиралтейские ворота» (Триумфальная арка), Гатчина, 1794—1796
[image: image426.jpg]



Алексей Антропов «Парадный портрет Петра III», 1762, Государственный Русский музей, Санкт-Петербург
[image: image427.jpg]



!Мозаика Пётр I». 1754 г. Набрана М.В.Ломоносовым на Усть-Рудицкой фабрике, ныне в Эрмитаже
[image: image428.jpg]



М.Ломоносов. Мозаики «Полтавская баталия», портреты Петра I и Елизаветы Петровны
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Василий Баженов. Михайловский замок в Санкт-Петербурге
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Василий Баженов. Дворец Нечаевых в усадьбе Полибино (Липецкая область)
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Василий Баженов. Церковь Преображения в усадьбе Пехра-Яковлевское
[image: image432.jpg]



Василий Баженов. Дом Пашкова в Москве, 1784-1786
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Василий Баженов. Царицыно. Архитектурный ансамбль. 1776—1785. Средний дворец (Оперный дом). Вид с южной стороны. Москва, Россия
[image: image434.jpg]



Василий Баженов. Большой фигурный мост через овраг в Царицыне
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Матвей Казаков. Здание Сената
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Матвей Казаков. Церковь Филиппа Митрополита (интерьер)
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Матвей Казаков. Голицынская (ныне 1-я городская) больница, Москва
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Матвей Казаков. Путевой дворец (современная фотография)
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Матвей Казаков. Башни Большого дворца в Царицыне
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Иван Старов. Троицкий собор Александро-Невской лавры, 1778-1790
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Иван Старов. Таврический дворец, 1783-1789
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Чарльз Камерон и Иван Старов. Софийский (Вознесенский) собор, 1782-87
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Федор (Федот) Шубин «Портрет Б.П.Шереметева». Мрамор, 1783, ГРМ
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Федор (Федот) Шубин «Екатерина II – Законодательница», 1789-90, мрамор
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Ф.Шубин «Портрет Екатерины II», ок. 1783, мрамор, ГРМ
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Федор Шубин «Бюст М.Ломоносова», 1792, Музей М.Ломоносова, Санкт-Петербург
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Этьен Морис Фальконе́ «Медный всадник (памятник Петру I), 1768—78
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Антон Лосенко «Владимир и Рогнеда», 1770, ГРМ, Санкт-Петербург
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Григорий Угрюмов «Торжественный въезд в Псков Александра Невского», 1793
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Григорий Угрюмов «Взятие Казани Иваном Грозным», (не позднее 1800)
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Федор Рокотов «Портрет великого князя Павла Петровича в детстве», 1761, ГРМ
[image: image452.jpg]



Федор Рокотов «Портрет княжны Е.Б.Юсуповой», конец 1750-х - начало 1760-х, ГРМ
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Федор Рокотов «Портрет А.Г.Бобринского в детстве», середина 1760-х, ГРМ
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Д.Левицкий «Портрет архитектора А.Кокоринова», 1769, Русский музей, Санкт-Петербург
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Д.Левицкий «Портрет А.А.Воронцовой в детстве», конец 1780-х - начало 1790, Государственный Русский музей, Санкт-Петербург
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Дмитрий Левицкий «Портрет М.Дьяковой», 1778, Третьяковская галерея, Москва
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Дмитрий Левицкий «Репрезентативный портрет «Екатерина II – законодательница в храме богини Правосудия», 1783, Третьяковская галерея, Москва
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Владимир Боровиковский «Портрет Павла I», ок. 1796, Третьяковская галерея, Москва
[image: image459.jpg]



Владимир Боровиковский «Портрет М.Лопухиной» 1797, Государственная Третьяковская галерея, Москва
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Иван Фирсов «Юный живописец», 1760-е, Третьяковская галерея, Москва
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Сильвестр Щедрин «Новый Рим. Замок святого Ангела», 1823—1825
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Федор Алексеев «Вид на Московский Кремль со стороны Каменного моста»
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Федор Алексеев «Москва. Вид от Лубянки на Владимирские ворота»
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Федор Алексеев «Красная площадь»
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Федор Матвеев «Рим. Развалины Форума», 1816, Национальный

художественный музей Республики Беларусь
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Федор Матвеев «Итальянский пейзаж с руинами трех античных храмов», 1816, Эрмитаж
[image: image467.jpg]



Федор Матвеев «Вид Неаполя от подножия Позилиппо», 1806, ГРМ

Раздел «Искусство Европы XIX века»
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Жан Огюст Доминик Энгр «Портрет Франсуа Марио Гранье», 1807
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Жан Огюст Доминик Энгр «Купальщица Вольпенсон», 1808, Лувр, Париж
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Жан Огюст Доминик Энгр «Портрет Наполеона на императорском троне», 1806, Музей Армии
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Жан Огюст Доминик Энгр «Сон Оссиана», 1813
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Жан Огюст Доминик Энгр «Виконтесса Отенен д’Оссонвиль», 1845
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Франсиско Гойя «Капричос», «Сон разума рождает чудовищ», 1797-1799
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Франсиско Гойя. Серия «Дезастрес» (Бедствия войны), «Возможно ли больше?»
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Франсиско Гойя. Серия «Дезастрес» (Бедствия войны), «Какое мужество!», 1810-1815
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Франсиско Гойя. Серия «Тавромахии», «Быстрота и дерзость Хуанито Апинани на арене Мадрида»
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Франсиско Гойя «Кукла»

[image: image479.jpg]



Франсиско Гойя «Обнаженная маха»
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Франсиско Гойя «Зонтик», 1777, Прадо, Мадрид
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Франсиско Гойя «Сатурн, пожирающий своих детей»
[image: image482.jpg]



Франсиско Гойя «Расстрел в ночь на 3 мая 1808 года», 1814
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Джон Констебл «Телега для сена», 1821, Национальная галерея, Лондон
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Джон Констебл «Шлюз в Детхэме», 1820, Музей Виктории, Лондон
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Джон Констебл «Парк Уайвенхо»
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Джозеф Мэллорд Уильям Тернер «Кораблекрушение», ок. 1805, Галерея Тейт, Лондон
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Джозеф Мэллорд Уильям Тернер «Морозное утро», 1813, Галерея Тейт, Лондон, Великобритания
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Джозеф Мэллорд Уильям Тернер «Последний рейс корабля «Отважный», 1838, Национальная галерея, Лондон
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Форд Медокс Браун «Прощание с Англией», 1893
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Форд Медокс Браун «Труд»
 «Прерафаэлитское братство»
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Данте Габриэль Россетти «Беседка на лугу», Манчестер, Городские художественные галереи
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Данте Габриэль Россетти «Возлюбленный», 1865-66, 1873, галерея Тейт, Лондон
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Джон Эверетт Миллес «Слепая женщина»
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Уильям Холмен Хант «Английская семья защищает друидских проповедников»
[image: image495.jpg]



Каспар Давид Фридрих «Побережье в Вике» («Ступени жизни»), 1835, Музей искусств, Лейпциг
[image: image496.jpg]



Каспар Давид Фридрих «Восход луны над морем», 1822, Национальная галерея, Берлин
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Теодор Жерико «Офицер конных егерей императорской гвардии, идущий в атаку», 1812
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Теодор Жерико «Плот «Медузы», 1818–1819, Лувр, Париж
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Теодор Жерико «Дерби в Эпсоме», 1821
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Э.Делакруа «Ладья Данте», 1822, Лувр, Париж
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Э.Делакруа «Хиосская резня», 1824, Лувр, Париж
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Жан-Батист Камиль Коро «Замок Пьерфон», 1850-65, Государственный музей изобразительных искусств им. А.С.Пушкина, Москва
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Жан-Батист Камиль Коро «Пруд в Вилль д’Аврэ», 1850-59, Государственный музей изобразительных искусств им. А.С.Пушкина, Москва
[image: image504.jpg]



Жан-Батист Камиль Коро «Порыв ветра», 1864—1873. ГМИИ им. А.С.Пушкина, Москва
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Жан-Батист Камиль Коро «Церковь в Морисселе», 1866-67, Лувр, Париж
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Гюстав Курбе «Автопортрет с черной собакой», 1842-44, Музей дю Петит Палас, Париж
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Гюстав Курбе «Встреча»(Здравствуйте, мсье Курбе), 1854, Музей Фабра, Монпелье
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Гюстав Курбе «Послеобеденный отдых»
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Гюстав Курбе «Уснувшая пряха»
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Оноре Домье «Гаргантюа», литография, 1831
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Оноре Домье «Законодательное чрево», литография, 1834
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Оноре Домье «Вагон третьего класса», ок. 1862-64, Метрополитен-музей, Нью-Йорк
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Огюст Роден «Бронзовый век» 1876—77, Музей Родена, Париж, Франция
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Огюст Роден «Врата Ада», Музей Родена в Филадельфии
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Огюст Роден «Мыслитель», 1904, Музей современного искусства, Страсбург
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Огюст Роден «Поцелуй», 1886, Музей Родена, Париж
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Клод Моне «Впечатление. Восход солнца» («Impression. Soleil levant»), 1872, Музей Мармоттан, Париж
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Клод Моне «Стога (конец лета)», 1890-91, Институт искусств, Чикаго
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Клод Моне «Бульвар капуцинок в Париже», 1863, ГМИИ им. А.С.Пушкина, Москва
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Клод Моне «Дама в саду» (Сент-Адресс), 1867, Эрмитаж, Санкт-Петербург
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Клод Моне «Пруд в Манжероне», 1876, Эрмитаж, Санкт-Петербург
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Клод Моне «Стог сена в Живерни» 1886 , Эрмитаж
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Клод Моне «Руанский собор. Западный портал и башня Сан-Роман, полдень», 1894,

1893-94, Музей д'Орсэ, Париж
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Альфред Сислей «Наводнение в Пор-Марли», 1876, Музей изящных искусств, Руан
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Альфред Сислей «Канал Луэн Луа в Море», 1892
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Альфред Сислей «Вид канала Сен-Мартен», 1870, Музей д'Орсе, Париж
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Альфред Сислей «Баржи на канале Сен-Мартен»
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Камиль Писсарро «Бульвар Монмартр. После полудня, солнечно» 1897, Эрмитаж
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Камиль Писсарро «Красные крыши»
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Камиль Писсарро «Площадь Французского театра в Париже»
[image: image531.jpg]



Огюст Ренуар «Ложа», 1874, Галерея Курто, Лондон
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Огюст Ренуар «Зонтики», 1881-1886, Национальная галерея, Лондон
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Огюст Ренуар «Завтрак гребцов», 1880-1881, Собрание Филлипс, Вашингтон
[image: image534.jpg]



Огюст Ренуар «Порыв ветра», 1872
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Огюст Ренуар «Портрет актрисы Жанны Самари», 1877, Государственный музей изобразительных искусств им. А.С.Пушкина, Москва
[image: image536.jpg]



Огюст Ренуар «Девушка с веером», 1881, Эрмитаж, Санкт-Петербург
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Огюст Ренуар «Девушки в черном», 1880-82, Государственный музей изобразительных искусств им. А.С.Пушкина, Москва
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Эдгар Дега «Голубые танцовщицы», 1897-99, Государственный музей изобразительных искусств им. А.С.Пушкина, Москва
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Эдгар Дега «Абсент» 1876, музей д'Орсэ, Париж
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Эдгар Дега «Репетиция», 1874-1877, Собрание Баррела, Глазго
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Эдгар Дега «Скаковые лошади в Лоншане»
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Эдуард Мане «Завтрак на траве», 1863, Музей д'Орсэ, Париж
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Эдуард Мане «Олимпия», 1863, Музей д'Орсэ, Париж
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Эдуард Мане «Бар в Фоли-Бержер», 1882, Галерея Корто, Лондон
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Эдуард Мане «Розы и тюльпаны», ок. 1882
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Эдуард Мане «Музыка в саду Тюльири», 1862
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Поль Сезанн «Игроки в карты», 1892-95, Частное собрание
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Поль Сезанн «Берега Марны», 1888, Эрмитаж, Санкт-Петербург
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Поль Сезанн «Пьеро и Арлекин», 1888, ГМИИ им. А.С.Пушкина, Москва
[image: image550.jpg]



Поль Сезанн «Каштаны и хозяйственные постройки в Жа де Буффан», ок. 1885, частное собрание
[image: image551.jpg]



Винсент Ван Гог «Красные виноградники в Арле», 1888, ГМИИ им. А.С.Пушкина
[image: image552.jpg]



Винсент Ван Гог «Хижины»,1890, Эрмитаж
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Винсент Ван Гог «Арльские дамы», 1888, Эрмитаж
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Винсент Ван Гог «Подсолнухи», 1888, Национальная Лондонская Галерея, Англия
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Поль Гоген «Женщина, держащая плод», 1893, Эрмитаж
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Поль Гоген «Таитянская пастораль»
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Поль Гоген «А, ты ревнуешь?», 1892, ГМИИ им. А.С.Пушкина
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Поль Гоген «Аве, Мария», 1891, Музей Метрополитен, Нью-Йорк
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Анри Тулуз-Лотрек «В кафе» "В Мулен де ла Галетт
[image: image560.jpg]



Анри Тулуз-Лотрек «Танец в Мулен Руж», 1890, Художественный музей, Филадельфия
[image: image561.jpg]



Анри Тулуз-Лотрек «В цирке Фернандо», 1888, Художественный институт, Чикаго, США
[image: image562.jpg]



Анри Тулуз-Лотрек «Салон на улице Мулен», 1894-95, Музей Тулуз-Лотрека, Альби
[image: image563.jpg]'A‘V Mismt««ﬁ@jf URD
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Анри Тулуз-Лотрек «Амбассадер. Аристид Брюан в своем кабаре», афиша, 1892, Музей Тулуз-Лотрека, Альби
[image: image564.jpg]



Анри Тулуз-Лотрек «Мулен Руж, Ла Гулю», афиша, 1891, 
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Анри Тулуз-Лотрек «Всадники», начало 1880-х
Раздел «Русское искусство XIX века»
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Андрей Воронихин. Казанский собор, Санкт-Петербург, 1801-1811
[image: image567.jpg]



Андреян Захаров. Адмиралтейство, Санкт-Петербург, 1806-1823
[image: image568.jpg]



Карло Росси. Михайловский дворец (теперь Русский музей), 1819-1825, Санкт-Петербург
[image: image569.jpg]



Карло Росси. Здание Александрийского театра, 1827-1832, Санкт-Петербург
[image: image570.jpg]



Карло Росси. Здание Сената и Синода, 1829-1834, Санкт-Петербург
[image: image571.jpg]



Василий Стасов. Павловские казармы на Марсовом поле, 1817-1821, Санкт-Петербург
[image: image572.jpg]



Василий Стасов. Троице-Измайловский собор, 1825—1829, Санкт-Петербург
[image: image573.jpg]



Василий Стасов. Триумфальные ворота у Нарвской заставы в Санкт-Петербурге, 1834
[image: image574.jpg]



Огюст де Монферран. Исаакиевский собор, 1818—1858, Санкт-Петербург
[image: image575.jpg]



Борис Орловский. Статуя Михаила Кутузова у Казанского собора, 1837
[image: image576.jpg]



Б.Орловский. Статуя Барклая-де-Толли у Казанского собора, 1837
[image: image577.jpg]



Николай Пименов «Парень, играющий в бабки», А.Логановский «Парень, играющий в свайку», Александровский парк, Санкт-Петербург, 1836
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Орест Кипренский «Дмитрий Донской на Куликовом поле», 1805, ГРМ
[image: image579.jpg]



Орест Кипренский «Портрет Е.П.Ростопчиной», 1809, ГТГ
[image: image580.jpg]



Орест Кипренский «Портрет поэта А.С.Пушкина», 1827, ГТГ
[image: image581.jpg]



Орест Кипренский «Портрет А.А.Челищева», 1808 - начало 1809, ГТГ, Москва
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Орест Кипренский «Портрет лейб-гусарского полковника Евграфа Владимировича Давыдова», 1809, ГРМ, Санкт-Петербург
[image: image583.jpg]



С.Щедрин «Новый Рим. Замок святого Ангела», 1823-1825
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Василий Тропинин «Голова мальчика (Портрет Арсения Васильевича Тропинина)», 1818, Государственная Третьяковская галерея, Москва
[image: image585.jpg]



Василий Тропинин «Портрет Булахова», 1823
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Василий Тропинин «Кружевница», 1823, Третьяковская галерея, Москва
[image: image587.jpg]



Алексей Венецианов «Жнецы», 1820-е, ГРМ
[image: image588.jpg]



Алексей Венецианов «Весна. На пашне», 1820-е, ГТГ, Москва
[image: image589.jpg]



Алексей Венецианов «Крестьянка с васильками», 1820-е, ГТГ
[image: image590.jpg]



Алексей Венецианов «Утро помещицы», 1823, ГРМ
[image: image591.jpg]



Карл Брюллов «Нарцисс, смотрящий в воду», 1819, Русский музей
[image: image592.jpg]



Карл Брюллов «Последний день Помпеи», 1833, Русский музей
[image: image593.jpg]



Карл Брюллов «Итальянский полдень», 1827, ГРМ
[image: image594.jpg]



Карл Брюллов «Всадница. Портрет Джованины и Амацилии Пачини, воспитанниц графини Ю.П.Самойловой», 1832, ГТГ
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Александр Иванов «Явление Христа народу», 1837-1857, ГТГ
[image: image596.jpg]



Павел Федотова «Сватовство майора» (Смотрины в купеческом доме), 1848, ГТГ
[image: image597.jpg]



Павел Федотова «Разборчивая невеста», 1847, Третьяковская галерея, Москва
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Павел Федотова «Завтрак аристократа» («Не в пору гость»), 1851, ГТГ
[image: image599.jpg]



Павел Федотова «Анкор, еще анкор!», 1851-52
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Павел Федотова «Свежий кавалер», 1847
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Василий Перов «Сельский крестный ход на Пасхе», 1861
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Василий Перов «Проводы покойника», 1865
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Василий Перов «Тройка (Ученики-мастеровые везут воду)», 1866, ГТГ
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Василий Перов «Приезд гувернантки в купеческий дом», 1865
[image: image605.jpg]



Василий Перов «Охотники на привале», 1871
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Василий Верещагин «Апофеоз войны», 1870-1871
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Алексей Саврасов «Грачи прилетели», 1871
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Алексей Саврасов «Рожь», 1881, ГТГ
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Алексей Саврасов «Проселок», 1873
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Федор Васильев «После дождя», 1873, ГТГ
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Федор Васильев «Оттепель», 1871
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Федор Васильев «Мокрый луг», 1872, ГТГ
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Василий Поленов «Московский дворик», 1878
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Василий Поленов «Христос и грешница» (Кто из вас без греха?), 1888
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Исаак Левитан «Березовая роща», 1885-1889
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Исаак Левитан «Вечерний звон», 1892
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Исаак Левитан «У омута», 1892
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Исаак Левитан «Март», 1895
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Исаак Левитан «Золотая осень», 1895
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Илья Репин «Бурлаки на Волге», 1870-1873, ГРМ, Санкт-Петербург
[image: image621.jpg]



Илья Репин «Крестный ход в Курской губернии», 1883, ГТГ
[image: image622.jpg]



Илья Репин «Арест пропагандиста», 1880-1889, ГТГ
[image: image623.jpg]



Илья Репин «Отказ от исповеди», 1879-85, ГТГ
[image: image624.jpg]



Илья Репин «Не ждали», 1884, ГТГ
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Илья Репин «Иван Грозный и его сын Иван 16 ноября 1581 года», 1870-1873, ГТГ
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Василий Сурикова «Утро стрелецкой казни», 1881, ГТГ
[image: image627.jpg]



Василий Сурикова «Меншиков в Березове», 1883, ГТГ
[image: image628.jpg]



Василий Сурикова «Боярыня Морозова», 1887, ГТГ
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Василий Сурикова «Покорение Сибири Ермаком», 1895. ГРМ
[image: image630.jpg]



Василий Сурикова «Взятие снежного городка», 1891, ГРМ
[image: image631.jpg]



Виктор Васнецов «Аленушка», 1881, ГТГ
[image: image632.jpg]



Виктор Васнецов «Богатыри», 1898
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Михаил Нестеров «Видение отроку Варфоломею», 1889
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Константин Коровин «Париж. Бульвар Капуцинок», 1906, ГТГ
[image: image635.jpg]



Валентин Серов «Девочка с персиками» (Вера Мамонтова), 1887
[image: image636.jpg]



Валентин Серов «Похищение Европы», 1910
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Валентин Серов «Девушка, освещенная солнцем» (Маша Симонович), 1888
[image: image638.jpg]



Михаил Врубель «Пан», 1889, ГТГ
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Михаил Врубель «Царевна-Лебедь», 1900, ГТГ
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Михаил Врубель «Демон сидящий», 1890, ГТГ
[image: image641.jpg]



Михаил Врубель «Сирень», 1900, ГТГ
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Михаил Врубель «Гадалка», 1895, ГТГ
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Николай Рерих «Гонец» (Восстал род на род)». 1897
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Николай Рерих «Сходятся старцы», 1898
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Николай Рерих «Зловещие»
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Николай Рерих «Сеча при Керженце»
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Борис Кустодиев «Ярмарка»
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Борис Кустодиев «Масленицы», 1903, ГРМ
[image: image649.jpg]



Борис Кустодиев «Балаганы», «Купчиха за чаем», 1918, ГРМ
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Павел Филонов «Пир королей», 1913
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Павел Филонов «Святое семейство» (Крестьянская семья), 1914
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Кузьма Петров-Водкин «Купание красного коня», 1912
[image: image653.jpg]



Кузьма Петров-Водкин «Девушки на Волге»
Раздел «Искусство рубежа XIX-XX вв.»
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Федор Шехтель. Фасад Ярославского вокзала, Москва
[image: image655.jpg]



Федор Шехтель Особняк Рябушинского, Москва, 1903-1904
[image: image656.jpg]



М.Сухарев «Особняк Рябушинского» (архитектор Ф.шехтель)
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Федор Шехтель, Особняк З.Морозовой, 1893
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Федор Шехтель. Интерьер особняка З.Морозовой
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Федор Шехтель. Особняк Петра Смирнова, 1901-13 (после реставрации 2006 года)
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Федор Шехтель. Особняк Шаронова, Таганрог
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Алексей Щусев. Казанский вокзал, Москва, 1913
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Алексей Щусев. Храм Сергия Радонежского на Куликовом поле, 1911
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Алексей Щусев. Собор Покрова в Марфо-Мариинской обители, 1907
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Виктор Васнецов. Фасад Государственной Третьяковской галереи, Москва, 1903
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Иван Фомин. Особняк А.А.Половцова на Каменном острове в Петербурге, 1911-1913
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Павел Трубецкой. Модель памятника Александру III
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П.Трубецкой. Бронзовый памятник Александру III, 1909
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Сергей Конёнков «Нике»
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Сергей Конёнков «Самсон, разрывающий узы»
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Сергей Конёнков «Стрибог», 1910, дерево с инкрустацией
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Анна Голубкина «Женский портрет» («Лисичка»)
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Анна Голубкина. Бюст Андрея Белого, 1907
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Николай Андреев. Памятник Н.Гоголю в Москве, 1909
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Иван Билибин «Осёл в 1/20 натуральной величины», Журнал «Жупел», 1906, №3
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Евгений Лансере «Тризна», журнал «Адская почта», 1906
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Валентин Серов «Солдатушки, бравы ребятушки! Где же ваша слава?»
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Константин Юон «Троицкая лавра зимой», 1910
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Константин Юон «Мартовское солнце», 1915, ГТГ
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Игорь Грабарь «Сентябрьский снег», 1903
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Мартирос Сарьян «Горы. Армения», 1923, ГТГ
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Мартирос Сарьян «Армения»
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Мартирос Сарьян «Долина Арарата», 1943, Государственный музей искусства народов Востока, Москва
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Мартирос Сарьян «Ереван»
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Мартирос Сарьян «Финиковая пальма. Египет», 1911, ГТГ
Раздел «Искусство первой половины XX века»
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Антонио Гауди. Искупительный Собор Святого Семейства (Temple Expiatori de la Sagrada Família), 1882 - XXI век
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Ле Корбюзье. Жилой дом в Вайсенхофе, Штутгарт, 1927
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Ле Корбюзье. Церковь Сен-Пьер де Фирмини, Франция, 1960-2006
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Ле Корбюзье. Капелла Нотр-Дам-дю-О в Роншане, 1950–1955
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Ф.-Л.Райт. Вилла «Дом над водопадом», 1935-1939, Бер-Ран, Пенсильвания, США
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Ф.-Л.Райт. Музей Соломона Р.Гуггенхейма, Нью-Йорк
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Ф.-Л.Райт. «Башня Прайса», штат Оклахома, США
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Анри Матисс «Одалиски», 1928
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Анри Матисс «Красные рыбки», 1911, Музей им. А.С.Пушкина
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Анри Матисс «Танец», 1909
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Анри Матисс «Музыка», 1910
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Анри Матисс «Blaues Haar», 
[image: image697.jpg]



Анри Матисс, серия «Джаз»
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Анри Матисс «Красная комната», 1912
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Амедео Модильяни «Автопортрет», 1919
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Амедео Модильяни «Сидящий мальчик в кепке, 1918, частная коллекция
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Амедео Модильяни «Желтый свитер», 1918
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Амедео Модильяни «Лежащая обнаженная», 1917-18, Собрание Джаппи Маттъоли, Милан
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Амедео Модильяни «Жак Липшиц и его жена Берта», 1916, Институт искусств, Чикаго
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Амедео Модильяни «Портрет Хуана Гриса»
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Амедео Модильяни «Жанна Эбютерн в большой шляпе», 1917. частная коллекция
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Амедео Модильяни «Жанна Эбютерн», 1918
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Морис Утрилло «Парижская улица», 1914
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Морис Утрилло «Монмартр»
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Анри Руссо «Заклинательница змей», 1907, Музей д`Орсэ, Париж
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Анри Руссо «Сон», 1910, Нью-Йорк, Музей современного искусства
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Анри Руссо «Карнавальный вечер», 1886
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Анри Руссо «Война», 1894
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Пабло Пикассо «Авиньонские девушки»
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Пабло Пикассо «Герника»
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Пабло Пикассо «Пьющая абсент», 1901
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Пабло Пикассо «Девочка на шаре»»
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Пабло Пикассо «Плачущая женщина»
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Василий Кандинский «В сером»
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Василий Кандинский «Москва», 1916, Третьяковская галерея
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Василий Кандинский «Казаки», 1917, ГТГ
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Василий Кандинский «Композиция VII»1913, ГТГ
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Казимир Малевич «Черный супрематический квадрат», 1913
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Казимир Малевич «Автопортрет», 1912
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Казимир Малевич «Супрематизм»
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Казимир Малевич «Англичанин в Москве»
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Казимир Малевич «Супрематическая композиция», 1916
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Джексон Поллок «Синее» (Моби Дик)
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Джексон Поллок «Хранители тайн», 1943, Собрание Альберта М.Бендера, Музей современного искусства, Сан-Франциско
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Джексон Поллок «Осенний ритм» (Номер 30), 1950, Музей Метрополитен, Нью-Йорк
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Аристид Майоль «Флора», 1910, ГМИИ, Москва
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А.Майоль «Река» 1938, Музей Майоля, Париж
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А.Майоль «Ночью», 1930-1938, Галерея Тэйт, Лондон
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А.Майоль «Три нимфы», 1930-1938, Галерея Тэйт, Лондон
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Эмиль Бурдель «Памятник Адаму Мицкевичу», гипс, 1920, Польская библиотека. Париж
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Эмиль Бурдель «Пенелопа», 1912
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Э.А.Бурдель «Умирающий кентавр»
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Шарль Деспио «Полетта», 1907. Париж
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Шарль Деспио «Ася», 1937. Париж
Раздел «Современное искусство»
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Ганс Шарун. Концертный зал Берлинской филармонии, 1956-63
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Г.Шарун. Парные здания «Ромео» и «Джульетта» в Штутгарте, 1956–1959
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Сальватор Дали «Сон навеяный полётом пчелы»
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Сальватор Дали «Предчувствие гражданской войны», 1936, Филадельфийский музей изобразительных искусств, США
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Сальватор Дали «Тайная вечеря», 1955
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Сальватор Дали «»Leda Atomica», 1949
[image: image745.jpg]



Сальватор Дали «Расщепление атома», 1947
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Марк Шагал «Голгофа»
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Марк Шагал  «День рождения»
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Марк Шагал «Скрипач»
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Марк Шагал «Над городом»
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Ренато Гуттузо «Распятие», 1941, Национальная галерея современного искусства, Рим.
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Ренато Гуттузо «Кафе «Греко». 1976, Мадрид, Музей Тиссен-Борнемиса
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Ренато Гуттузо «Крыши Палермо» 1985, частное собрание
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Джакомо Манцу, Детройт
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Джакомо Манцу «Кардинал», 1955, Венеция
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Джакомо Манцу «Смерть Григория VII». Фрагмент Врат смерти, 1964, Рим, собор Св. Петра
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Генри Мур «Полулежащая фигура», 1951, Кембридж
[image: image757.jpg]



Генри Мур «Лучник», Берлин
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Генри Мур «Король и Королева»
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Роберт Раушенберг «Riding Bikes», Берлин, 1998
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Роберт Раушенберг «Линкольн»
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Джаспер Джонс
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Джаспер Джонс «Device Circle», 1959
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Джаспер Джонс «Diver», 1962-1963
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Джеймс Розенквист «Я люблю тебя моим фордом»
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Джеймс Розенквист «Диски»
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Джон Чемберлен «Licensedmenwhopause», 2008
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Джон Чемберлен «Rose Tuxedo», 2007, алюминий
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Клас Ольденбург «Печать», Кливленд
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Клас Ольденбург «Ложка и вишня», Сад скульптур, Миннеаполис
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Клас Ольденбург «Спички», 1992, Барселона
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Клас Ольденбург «Разбитая тарелка с дольками и шкурками», 1990, Майами
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Клас Ольденбург «Зонтик», 1979
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Клас Ольденбург «Прищепка», 1976, Филадельфия
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Эрро «Пикассо-Антиб», 1982, Антиб, Музей Пикассо
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Марсель Дюшан «Обнаженная, спускающаяся по лестнице»
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Марсель Дюшан
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Марсель Дюшан «Колесо от велосипеда»
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Гюнтер Юкер «Песочная мельница»
[image: image779.jpg]



Объект Гюнтера Юкера «Белый фантом», 1995, 53 Венецианское Биеннале
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Гюнтер Юкер «Яйцо», гвозди, сварка. Проекта века «Двенадцать из ХХ» (яйца)
Проткни иглою ткань.
Размер иголки – гвоздь.
Остывший ствол, восстань,
Едва почуешь ось.
Кто лег на гвозди? Йог?
Творец, который Бог.
Век. Шляпка. Острие.
Его в запястье вновь
Когда-нибудь твое...
А мир – всегда любовь?
(Марк Мерман)
[image: image781.jpg]



Жан Тингели (Тэнгли) «Фонтан Тэнгли перед его музеем в Базеле»
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Жан Тингели (Тэнгли), музей Тингели в Базеле
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Жан Тингели «Гиппопотам», 1991
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Жан Тингели «Яйцо», силумин, литье. Проекта века «Двенадцать из ХХ» (яйца)
Поймешь, когда поэзия турбин
Рокочущих, вращающих, бегущих
Однажды райские заполнит кущи
Естественным скоплением машин.
Куда угрюмо нас везет Харон,
Там всюду, вероятно, никель-хром.
Вот вороненный, в кнопках «Ундервуд»,
Ему, Пегасу, вторит «Зингер»-швейник.
Как тщательно сметает стружку веник.
А век пока никак не назовут.
 (Марк Мерман)
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Казимир Малевич «Яйцо», эпоксидная смола, полиамид. Проекта века «Двенадцать из ХХ» (яйца)

Поскольку временно приходим мы на свет, 

Разумнее предвидеть тьму, 

Отобразив лишь часть 

Ее. Клочок, квадрат, тот, Черный. 

Кто подчиняется сомненью своему, 

Тот по цепи идет, как «кот ученый». 

«В ботинках красных...» – говорилось в завещанье. 

Его последний дом внутри был зелен. 

Который час? Напомни на прощанье! 

Аквамарин небес лишь фон для красной ели.

(Марк Мерман)
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Дали «Яйцо», бронза, позолота. Проекта века «Двенадцать из ХХ» (яйца)

Печально. Солнце разлилось желтком.
Рим пал. С камней стекают циферблаты.
Оса в атаке штыковой. Распятый
Естественным казался сверху. Дом
Кренился, превращаясь в гору пепла.
Таилась жизнь, хотя и слепла.
В усах, живьем сплетенных в тетиву,
Еще была видна пичуга-галка,
Когда художнику уже себя не жалко,
А век толкает в петлю-рандеву.
 (Марк Мерман)
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Пабло Пикассо «Яйцо», красное дерево. Проекта века «Двенадцать из ХХ» (яйца)

Пах или профиль африканских дев. 

Резня племен. Резьба поделок-масок. 

Осколки, жертвы белой расы, 

Еще не позабыли свой напев. 

Коррида. Коридор. И бой быков. 

Там охру добывают, уколов, 

Весьма осмысленно, свой палец серединный. 

Еще в крови не запеклись слова. 

Корове кубистической трава, 

А может, и дрова – ей все едино.
(Марк Мерман)
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Михаэль Борреманс «Призрак 2», 2008, 53 Венецианское Биеннале
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Жакоб Хашимото «Избыточная атмосфера», 2005-2009, 53 Венецианское Биеннале, инсталляция из шелка и бамбука на чердаке палаццо
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Объект Берлинды де Брюкере «Бесконечность», 2004-2009
Раздел «Городское искусство Омска»
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Омский Успенский собор. Открытка конца XIX - начала XX века, @2558@
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Успенский собор. Архитектор Эрнст Виррих, 1891-98, разрушен в 1935, восстановлен в 2007 году
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Свято-Никольский Казачий собор (Никольская Казачья церковь), архитектор В.Стасов, 1833-1843
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Часовня во имя святых Серафима Саровского Чудотворца и Святителя Алексия у моста через Омь (Серафимо-Алексиевская часовня), построена в 1907, снесена в 1927, вновь построена в 1992
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Христо-Рождественский Кафедральный Собор, 2001
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Храм Святого Иоанна Крестителя (ул. Красный путь), 2001
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Макет первой Омской крепости
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Тобольские ворота
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Тарские ворота
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Генерал-губернаторский дворец, архитектор Ф.Ф.Вагнер, 1859-62
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Дом и магазин М.А.Шаниной, 1898
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Омский Академический театр драмы

[image: image803.jpg]



Городской торговый корпус (Врубелевский корпус музея изобразительных искусств имени М.Врубеля), архитектор А.Д.Крячков, 1911-1914
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Чернавинский (Любинский) проспект, конец XIX - начало XX в.
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Пожарная каланча по проекту инженера И.Г.Хворинова (23 метра), 1915
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Речной вокзал. 1975
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Управление Иртышского речного пароходства
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Площадь им. Ленина
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Театральная площадь
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Театральная площадь
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Юбилейный мост
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Ленинградский мост
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Мост им. 60-летия ВЛКСМ
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Метромост им. 60-летия Победы
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Омский Государственный Музыкальный театр
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Торговый центр «Омский»
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СКК им. Блинова («Иртыш»)
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«Арена-Омск»
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ТВЦ «Континент»
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ТК «Флагман»
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Омская областная научная библиотека им. А.С.Пушкина
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Торгово-выставочный центр «Каскад»
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Кондратий Белов «Тобольск», 1964, холст, масло
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Кондратий Белов «Старый Омск. Кафедральный собор», 1987, холст, масло
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Кондратий Белов «Село моей юности», 1988, холст, масло
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Кондратий Белов «Последний парад Колчака»
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Кондратий Белов «Лесосплав на Иртыше», 1948, холст, масло
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Кондратий Белов «Енисей», 1954, холст, масло
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Кондратий Белов «Гражданская война»
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Кондратий Белов «Уходящая Русь», 1948, холст, масло
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Кондратий Белов «Автопортрет», 1968, холст, масло
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Н.Брюханов «Ветеран войны», 1965, картон, масло
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Татьяна Бугаенко «Кувшинки»
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Татьяна Бугаенко «Розовые снега»
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Татьяна Бугаенко «Звездные танцы»
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Татьяна Бугаенко «Золотой закат»
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Татьяна Бугаенко «42 улица Нью-Йорк»
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Георгий Кичигин «Еще один день»

[image: image839.jpg]



Георгий Кичигин «Падает метляк»
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Георгий Кичигин «Весна»
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Алексей Либеров «Вечер на реке Уй», 1962
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Алексей Либеров «Дождь в парке», оргалит, пастель, 1996
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Алексей Либеров «Город Омск», холст, пастель, 1957
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Алексей Либеров «Угрюм-река», 1972
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Алексей Либеров «Я и мои друзья»
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Николай Молодцов «Брошенный дом», 2006
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Николай Молодцов «Окрестности Окунёва», 2004
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Николай Молодцов «У озера», 2005
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Игорь Санин «Половодье», акварель
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Игорь Санин «Белая сирень», акварель, 2002
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Игорь Санин «Омск осенний», акварель, 2003
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Игорь Санин
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Игорь Санин
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Игорь Санин «Рождественское утро», 1997, акварель
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Игорь Санин «Утро в рыбацком поселке», 2005, акварель
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Игорь Санин «Возрождение», 2001, акварель
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А.Чермошенцев «Городские силуэты»
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Николай Третьяков «Белый город»
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Николай Третьяков
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Николай Горбунов «Путешествие чародея»
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Николай Горбунов «Касьян»
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Николай Горбунов «Волкодлак»
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Дамир Муратов «Охотники на снегу», 1993
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Дамир Муратов «Ангел за столом», 1994
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Вадим Глухих «Зима»

[image: image866.jpg]



Вадим Глухих «Зеленый остров»
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Татьяна Чернакова «Городок»
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Татьяна Чернакова «Любинский проспект»
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Татьяна Чернакова «Старушка Англия»
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Григорий Олифиров «В.Тура осенью», 2009
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Григорий Олифиров «Весна на о.Верблюжьем», 2009
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Григорий Олифиров «Отцвели хризантемы», 2009
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Григорий Олифиров «Зимний свет», 2009
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Николай Холодов «Лунная ночь», пастель, 2006
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Николай Холодов «Август», картон, масло, 1989
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Николай Холодов «Созрела рябина», холст, масло, 1995
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Городская скульптура «Люба»
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Городская скульптура «Сантехник Степаныч»
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Городская скульптура «Кочевники»
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Городская скульптура «Дон Кихот»
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