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Педагогические условия успешного обучения изобразительному искусству
Эффективность методов преподавания ИЗО зависит от условий их применения. Как показывает опыт практической работы, для успешной организации уроков изобразительного искусства необходимо создание специальной системы педагогических условий. В русле различных концептуальных подходов они определяются по-разному.
Эту группу условий составляют:
развитие интереса к изучению изобразительного искусства;
сочетание систематического контроля за изобразительной деятельностью школьников с педагогически целесообразной помощью им;
воспитание у учащихся веры в свои силы, в свои творческие способности;
последовательное усложнение изобразительной деятельности, обеспечение перспектив развития художественного творчества учащихся;
обучение языку изобразительного, народного, декоративно- прикладного искусства и дизайна, освоение средств художественной выразительности пластических искусств;
целенаправленное, систематизированное использование искусствоведческих рассказов или бесед, активизирующих внимание ребенка, работу его мысли, его эмоциональную и эстетическую отзывчивость;
целенаправленный отбор произведений изобразительного искусства для изучения;
использование на занятиях изобразительным искусством технических средств обучения, особенно видео- и аудиоаппаратуры, и специальных наглядных пособий;
активное изучение детьми под руководством педагога натуры (наблюдения, наброски и зарисовки по теме, рисование по памяти), предметов декоративно-прикладного искусства, культуры и быта, исторических архитектурных деталей;
введение в урок творческих, импровизационных и проблемных задач;
применение разнообразных художественных материалов и техник работы ими;
смена видов изобразительной деятельности в течение учебного года (графика, живопись, лепка, конструирование, декоративная работа и др.);
сочетание индивидуальных и коллективных форм работы с учащимися;
введение в структуру урока игровых элементов и художественно- дидактических игр, использование элементов соревнования;
применение на уроке проектного метода обучения;
систематическое развитие педагогически целесообразных взаимосвязей между разделами учебного предмета «Изобразительное искусство», между этой и другими школьными дисциплинами, интегрированное обучение искусству в школе.
Рассмотрим специфику проявления перечисленных условий на занятиях изобразительным искусством.
Развитие интереса школьника к изучению изобразительного искусства, к теме урока, учебно-творческому заданию — необходимое условие проявления художественного творчества. Для формирования у детей интереса к изобразительной деятельности используются разнообразные средства. Как известно, комплекс средств активизации обучения включает: содержание, методы и приемы обучения, организационные формы учебной деятельности. Важно, чтобы система активизации изобразительной деятельности школьников имела целостный характер, чтобы ее компоненты были взаимосвязаны. При этом ведущая роль отводится контролю за ходом процесса обучения и его коррекции.
Сочетание систематического контроля за изобразительной деятельностью школьников с педагогически целесообразной помощью им, как показывает опыт, позволяет ребенку соотносить свои цели и планы с результатами. Эффективность воспитания художественно-творческой активности повышается, когда к проведению такого контроля на уроках изобразительного искусства привлекаются сами дети, когда в него включаются элементы взаимоконтроля детей. Это дает им возможность видеть результаты своей деятельности и товарищей, видеть достижения и недостатки, находить пути их исправления. Некоторые учителя строят уроки изобразительного искусства только на занимательности, особенно не утруждая ребенка. Надо помнить, что учение — это прежде всего труд, который развивает ум школьника, приобщает к организованной работе. Однако было бы ошибкой игнорировать эмоциональность младшего школьника и требовать постоянного внимания к тому, что ему не интересно. Опыт показывает, что необходимо постепенное и последовательное усложнение процесса обучения. Одновременно с этим надо воспитывать у учащихся и интерес к изобразительной деятельности, и способность к трудовым усилиям, к длительному напряжению. Педагогически целесообразно начинать с внешних приемов, побуждающих ребенка сосредоточиться, а затем постепенно научить его активно управлять своей деятельностью.
Творческие способности школьников проявляются и интенсивно формируются, когда возникает объективная необходимость, созданы для этого возможности, когда эта необходимость и возможность осознаны ребенком и воспринимаются им как потребность.
Не менее важно, чтобы преодоление школьниками определенных трудностей в процессе художественно-творческой деятельности вызывало у них чувство удовлетворения, веры в свои силы, в свои творческие способности.
Наибольшие трудности для детей представляют композиционные поиски, передача образной выразительности формы, пропорций, объема, цвета, колорита и пространства в рисунке. Для преодоления этих трудностей необходимы некоторые усилия при выполнении изобразительных, дизайнерских и декоративных работ. Для каждого урока изобразительного искусства необходимо выделить ведущую учебную задачу, предусмотреть последовательное усложнение этих задач от урока к уроку.
Последовательное усложнение изобразительной деятельности, обеспечение перспективы развития художественного творчества учащихся является главным в разработанной нами системе педагогических условий. Усложнение учебного материала по изобразительному искусству, формирование умений и навыков должно осуществляться с учетом возрастных возможностей на каждом этапе обучения. Реализация этого условия позволяет обеспечить эффективность художественного образования — освоение школьниками основ изобразительной грамоты и развитие их художественно-творческой активности. При этом нельзя допустить «перекоса» — недооценки или переоценки какой-либо из сторон этого единого процесса.
Содержание учебных заданий должно соответствовать уровню изобразительной грамоты школьников и учитывать возможности его повышения. Одно из основных условий развития художественного творчества учащихся связано с их обучением языку изобразительного, народного, декоративно-прикладного искусства и дизайна, с освоением средств художественной выразительности пластических искусств. Эту работу следует вести поэтапно: от обучения умению анализировать средства художественной выразительности в иллюстрациях художников, других произведениях изобразительного искусства, рассказывая о них, следует переходить к формированию умений применять эти средства в практической работе при создании изобразительных, дизайнерских и декоративных работ. Проявление того или иного средства художественной выразительности следует проследить со школьниками на многих примерах с тем, чтобы избежать простого копирования увиденного у художников. Надо добиваться осознания учащимися средств художественной выразительности. В соответствии с программными требованиями для каждого класса (на многочисленных примерах произведений изобразительного искусства) рекомендуется рассмотреть следующие средства художественной выразительности: образная выразительность произведения, формат, рациональное размещение изображения на плоскости в пределах формата, способы передачи формы предметов, выделение композиционного центра, главное и второстепенное в композиции, симметрия и асимметрия в композиции, уравновешивание частей композиции, ритм в композиции, способы передачи пространства, точка зрения в композиции, композиция и материал, светотень и цвет в композиции, композиционная целостность. В практической работе рекомендуется использовать метод «вариантности впечатления» — показать как названное средство художественной выразительности связано с тем или иным художественным образом. Это способствует правильному пониманию детьми выразительных возможностей каждого средства.
Целенаправленное, систематизированное использование искусствоведческих рассказов или бесед активизирует внимание ребенка, работу мысли, эмоциональную и эстетическую отзывчивость, фантазию, творчество. В начале каждого урока изобразительного искусства рекомендуется проводить небольшую эмоциональную беседу, сообщая о необходимых для предстоящей работы знаниях. В то же время беседа настраивает школьников на предстоящую работу: художественно-образное слово помогает создавать яркие образы, которые затем обогащаются в результате активизации мышления, творческого воображения и воплощаются в учебно-творческих работах (изобразительных, дизайнерских и декоративных).
Это воздействие художественно-образного слова следует использовать и в процессе самостоятельной работы младших школьников. Учитель, чтобы обратить внимание на отдельные, недостающие в рисунках детей детали, может прочитать отрывки из специально подобранных литературных произведений.
Этот прием помогает закрепить представления об изображаемых героях и событиях, усиливает образную выразительность рисунков. Беседы на уроках изобразительного искусства, как правило, сопровождаются демонстрацией разнообразных наглядных материалов (репродукций, открыток, иллюстраций и др.).
Целенаправленный отбор произведений изобразительного искусства для изучения школьниками определяется следующими принципами:
• художественно-эстетическая ценность произведений изобразительного искусства;
многообразие видов и жанров изобразительного искусства, традиционность видов народного творчества, технологий художественной обработки материалов в народном искусстве;
единство эстетического восприятия и художественной практики школьников.
В соответствии с учебными задачами для каждого класса, учителю предоставляется право выбора произведений изобразительного искусства, которые будут использоваться для бесед на уроке. На занятиях важным является не историческая последовательность произведений изобразительного искусства, а подбор примеров, которые позволят рассмотреть основные правила, приемы и средства композиции, особенности колористического решения картины. Желательно при этом ориентироваться на лучшие произведения русского и зарубежного искусства разных периодов. Приобретенные художественные знания, умения и навыки помогают учащимся самостоятельно ориентироваться в мире художественной культуры, в социокультурной среде.
Важным условием развития художественного творчества учащихся на уроках изобразительного искусства является использование педагогами технических средств обучения, особенно видео- и аудиоаппаратуры, и специальных наглядных пособий. Велика роль принципа наглядности в обучении на уроках изобразительного искусства. Наглядность повышается при активной мыслительной деятельности учащихся, особенно когда происходит «движение» мысли от конкретного к абстрактному или, наоборот, от абстрактного к конкретному.
Повышению эффективности учебного процесса помогает разнообразное применение самостоятельно изготовленных учебных таблиц, а также учебные пособия, изданные по изобразительному искусству, репродукций и открыток с изображением произведений известных художников. Учителя сами делают наглядные пособия, отражающие способы передачи пространства и движения в рисунке, закономерности построения объектов, таблицы, раскрывающие методическую последовательность выполнения изобразительных, дизайнерских и декоративных работ. В целях активизации мыслительной деятельности учащихся можно использовать на уроках карточки- упражнения, карточки-задания. Большая роль в раскрытии средств художественно-образной выразительности принадлежит иллюстрациям к детским книгам, выполненным известными художниками. Трудно переоценить эмоциональное воздействие видеообразов на развитие художественного творчества учащихся. Систематическая реализация принципа наглядности на уроках изобразительного искусства тесно связана с рисованием натуры, поскольку ее объекты часто сами выступают на этих уроках как наглядные пособия.
Активное изучение школьниками натуры, активизация наблюдений учащихся за окружающей действительностью, изучение ими предметов декоративно-прикладного искусства, культуры и быта, архитектурных деталей — все это также относится к педагогическим условиям интенсивного развития художественного творчества. С целью активизации наблюдений учащихся можно разработать специальный план-вопросник, включающий, например, такие вопросы: что расположено на переднем плане? Что ближе, а что дальше? Каково состояние неба? Какое освещение? Какие характерные черты ландшафта вы можете назвать? В развитии творческого воображения существует определенная закономерность: чем больше запас зрительных представлений, полученных в процессе наблюдения за действительностью, рисования с натуры и по памяти, тем активнее в сознании возникают разнообразные ассоциации и связи. Это своеобразная психологическая база для творческого воображения. Такой факт был отмечен Е. И. Игнатьевым, который исследовал пути формирования полноценного художественного образа. Он рекомендовал перед иллюстрированием рисовать объекты, входящие в композицию, не только с натуры, но и по памяти. При подготовке школьников к изобразительной деятельности можно использовать методику работы с набросками и зарисовками Н.Э.Радлова, В.С.Кузина, Е. В.Шорохова и др.
В младших классах для активизации наблюдений рекомендуется такой игровой прием — «фотографирование» детьми тех или иных объектов действительности через самодельные фотоаппараты и затем «проявление снимков» в виде рисунков.
Отсутствие целенаправленной системной работы по подготовке детей к изобразительной деятельности снижает их уровень художественно-творческой активности, ведет к ошибкам в изображении. Обычно это связано с тем, что дети недостаточно хорошо представляют себе объекты композиции, эпоху, быт, костюмы, архитектуру, пейзаж и другие детали. Поэтому перед выполнением заданий необходимо знакомить детей с подобными объектами и явлениями, можно организовать посещение музея декоративно-прикладного искусства, познакомить школьников с предметами искусства, народного быта. Это будет не только одним из этапов подготовки учащихся к выполнению задания, но и средством эстетического, патриотического воспитания, знакомство с историей родного народа расширит кругозор детей.
На все этапы занятия, по возможности, следует вводить творческие, импровизированные и проблемные задачи. Одно из главных требований — предоставление детям возможно большей педагогически целесообразной самостоятельности, что не исключает оказания им, по мере необходимости, педагогической помощи. В начальных классах, особенно в первом, учитель, предлагая тот или иной сюжет, во многих случаях может обратить внимание школьников на главное, что обязательно и в первую очередь нужно изобразить, может показать на листе примерное расположение объектов композиции. Эта помощь естественна и необходима и не приводит к пассивности малышей в изобразительном творчестве. От ограничений в выборе темы и сюжета ученик постепенно подводится к их самостоятельному выбору.
Наряду с оказанием такой педагогически целесообразной помощи необходимо стремиться к созданию на уроках изобразительного искусства условий, которые помогут детям правильно решить ту или иную практическую задачу. Например, чтобы избежать сильного нажима на карандаш, учащимся можно предложить порисовать хрупкими мелками. Полученный навык потом будет использован при работе карандашом. Одним из приемов, позволяющих избежать фризового построения композиции, когда небо изображается узкой полоской вверху листа, а земля также полосой — внизу листа, является введение цветного фона.
Особая разновидность учебных задач — задачи на импровизацию, это — высшая степень проявления творчества. От копирования лучших образцов произведений живописи, графики, народного и декоративно-прикладного искусства, дизайна учащиеся постепенно подводятся к созданию собственных вариаций и импровизаций.
Включение в содержание занятий изобразительным искусством проблемного изложения, использование проблемных ситуаций, проблемного метода обучения создает очень хорошие условия для развития творчества. В соответствии с возможными подходами к проблемному обучению, изложенными в начале этой главы, рекомендуется шире использовать прежде всего такую простейшую форму решения проблемных задач, как постановка перед школьниками вопросов. Рассматривая разнообразные формы проблемных задач, следует отметить группу задач, развивающую у школьников видение новых функций уже знакомых объектов, например превратить отпечаток ладошки в какие-нибудь образы, можно рисовать не ворсом кисти, а ее черенком. Другие проблемные задачи могут быть направлены на формирование у учащихся умения комбинировать ранее известные способы решения проблемы и находить свой, новый способ. Эти задачи могут быть решены, например, в процессе выполнения заданий по конструированию архитектурных построек, животных, мобилей, машин и других объектов на основе цилиндра, конуса, куба из «бросовых» материалов (различных упаковок, банок, крышек, веревок и т.п.). К наиболее сложным проблемным задачам относятся задачи, направленные на формирование умения находить оригинальное композиционное решение. На занятиях изобразительным искусством поиск оригинального композиционного решения рисунка, выразительности образа, способов передачи движения в рисунке и т. п. всегда выступает для учащихся проблемной задачей.
Еще одним важным условием развития художественного творчества детей является разнообразие применяемых при изобразительной, декоративной, дизайнерской деятельности художественных материалов и техник. Учащимся для выполнения заданий предлагают такие материалы, как карандаш, акварель или гуашь, цветные мелки, уголь, черная тушь, цветная или тонированная бумага различных размеров и др. В каждом конкретном случае выбор художественного материала обусловлен конкретной задачей. В 1 — 2 классах учитель обычно сам предлагает детям тот или иной художественный материал. По мере взросления и накопления опыта, формирования навыков изобразительной грамоты, к выбору материала все более привлекаются сами учащиеся. Соответствующие вопросы побуждают сделать правильный выбор. Учитель при этом оказывает тактичную помощь. Постепенно школьники овладевают умением самостоятельно выбирать наиболее подходящий для воплощения замысла художественный материал. Такая тактика педагогов обусловлена тем, что введение новых художественных материалов и техник, как известно, активизирует процесс художественного творчества школьников. В то же время нельзя не учитывать, что чрезмерный интерес к новым материалам может увлечь школьника их различными эффектами в ущерб грамотному изображению. Поэтому на уроках изобразительного искусства необходимо стремиться к тому, чтобы учащиеся постепенно и в системе овладевали различными материалами, рекомендованными программой.
В начальных классах дети, как правило, предпочитают цветной материал черно-белому, очень любят фломастеры, работать же красками дети иногда опасаются, поскольку плохо владеют живописной техникой. Вместе с тем при правильном педагогическом руководстве учащиеся младших классов успешно осваивают разнообразные графические и живописные техники, начальные основы конструирования и художественной обработки различных материалов. Например, занятия монотипией одинаково интересны как младшим, так и старшим. Очень любят дети рисовать тушью — пером или кистью. В 3 — 4 классах учащихся привлекают художественные материалы и техники, требующие специального оснащения (гравюра на картоне, гратография — процарапывание по восковому слою и др.), они в равной мере выбирают и цветной, и графический материал.
Незнание школьниками правил работы красками, правил их смешивания, слабое владение различными изобразительными техниками часто приводят к ошибкам в рисунках.
Использование разнообразных художественных материалов, применение смешанных техник (акварель с белилами, процарапывание по восковому слою и подцветка акварелью, рисунок тушью пером и акварель, сочетание сангины и угля и др.) не только позволяет учащимся добиваться большой образной выразительности, но и содействует развитию художественного творчества.
Важно помнить и о смене видов изобразительной деятельности в течение учебного года (графика, живопись, лепка, конструирование, декоративная работа и др.), именно чередование этих видов позволяет избежать потери интереса к изобразительной деятельности, сохраняет эффект новизны и в то же время дает возможность систематически работать над овладением художественными материалами и техниками.
Сочетание на уроках изобразительного искусства коллективных и индивидуальных форм работы — важное условие развития творчества. Оно может осуществляться по-разному, в зависимости от темы урока и педагогических задач. Покажем это на примерах.
Два урока изобразительного искусства в 4 классе можно посвятить выполнению тематической композиции «Песни нашей Родины». На обоих уроках возможно сочетание коллективных и индивидуальных форм работы. На первом уроке учащиеся слушают песни и затем, совместно обсуждая, выбирают сюжеты для композиции, делают эскизы. Затем по лучшим эскизам дети коллективно выполняют рисунок композиции. В классе вывешивают два больших листа. Учащихся делят на две группы, между которыми в ходе работы организуют соревнование. Каждая из этих групп создает композицию на «своем» листе. Дети поочередно выполняют ту или иную часть рисунка. Сначала к доске учитель вызывает наиболее активных в изобразительной деятельности школьников, затем — со средним уровнем художественно-творческой активности и с более низким, а в конце опять с высоким. Педагог регулирует эту очередь, чтобы каждый поработал над композицией у доски не один раз. Такая коллективная работа обязательно будет сопровождаться сопереживаниями, «микродискуссиями». Ожидая своей очереди, дети будут обсуждать ход работы, совместно решая, что необходимо добавить, что уточнить и т.п. Может возникнуть спор о том, какое время года изобразить, что сделать главным в композиции, а что второстепенным и др. Второй урок по этой теме следует посвятить также коллективному выполнению композиции в цвете.
В 3 классе возможна другая форма сочетания коллективной и индивидуальной работы, например, при выполнении декоративной композиции «Древо жизни». На уроке над большим рисунком вместе работают несколько школьников, а остальные выполняют индивидуальные рисунки. В конце урока можно устроить выставку, демонстрирующую результаты этого коллективного труда. В центре помещают большой коллективный рисунок, а вокруг — остальные рисунки, выполненные индивидуально. В целом же получится тематическая выставка — результат совместных усилий, коллективного труда.
Конкретных методик соединения коллективных и индивидуальных форм работы школьников в процессе изобразительной, декоративной или дизайнерской деятельности может быть множество. Они рождаются в результате совместного творчества учителя и детей. В коллективной изобразительной деятельности дети самостоятельно распределяют обязанности, осуществляют коллективный контроль и самоконтроль, стремятся к согласованным действиям, у них появляется дополнительная энергия, они легче преодолевают трудности и решают сложные творческие задачи, рождается коллективная инициатива и соревнование.
Вместе с тем при всем большом значении использования коллективных форм работы в их применении необходимо соблюдение педагогической меры. Если коллективное рисование организуется слишком часто, оно теряет для детей элемент новизны и привлекательности, к тому же затрудняется процесс усвоения школьниками новых знаний и умений.
При характеристике коллективной деятельности нам хотелось бы обратить внимание на ее воспитательную ценность: работы, выполненные коллективно, могут быть использованы для оформления класса, школы. В этом случае художественное творчество приобретает общественно полезную направленность, которая оказывает положительное влияние на нравственный облик ребенка.
Различные попытки возможных объединений учащихся в группы вызваны стремлением преодолеть несоответствие между фронтальной работой учителя с коллективом и осуществлением индивидуального подхода к каждому ученику.
Промежуточной формой воспитательного воздействия можно считать дифференцированный подход — целенаправленное воспитательное воздействие на группы учащихся, объединенных по сходным признакам. При этом педагог пользуется набором средств, наиболее эффективных для каждой группы в определенный воспитательный момент, это позволяет активнее воздействовать и на каждого ученика.
По сути дела, индивидуальный и дифференцированный подходы в области обучения и воспитания обусловливают друг друга. Широкое и последовательное осуществление индивидуального подхода к воспитанникам в группе из 15 — 30 человек неизбежно предполагает их мысленное разделение на подгруппы по общим и индивидуальным особенностям, например, один и тот же уровень нравственной или эстетической или какой-либо другой воспитанности. В свою очередь, дифференцированный подход обеспечивает индивидуальный подход к группе в 15 — 30 — 40 человек путем выделения подгрупп в зависимости от общих, а в каких-то отношениях различных черт, качеств воспитанников.
Как показывает опыт работы, необходимым условием эффективности развития художественного творчества учащихся является введение в структуру уроков изобразительного искусства отдельных игровых элементов и художественно-дидактических игр и использование элементов соревнования. Значение этого условия предопределяется прежде всего самой сущностью игры. Она заключается в воспроизведении детьми действий взрослых, помогающих познавать окружающую действительность. В качестве специфических игровых моментов выступают направленность на удовлетворение интересов ребенка, ярко выраженный самодеятельный характер, самоорганизация, творческое начало, удовлетворение и радость, получаемые в процессе и в результате игры, ее обращенность в будущее.
Широкое использование игры и игровых приемов обучения на занятиях изобразительным искусством делает мотивацию учения личностно значимой для ребенка, что значительно повышает эффективность усвоения знаний, навыков и умений. Поскольку роль игры в процессе изобразительного творчества школьников чрезвычайно велика, мы посвятили ей специальный параграф.
Все актуальнее становится применение на уроке ИЗО и во внеклассной работе проектного метода обучения. Он тесно переплетается с проблемным обучением. Метод проектов, родившись из идеи свободного воспитания, в настоящее время становится интегрированным компонентом структурированной системы образования. Суть его состоит в том, чтобы стимулировать интерес учащихся к обозначенным проблемам, овладение определенной суммой знаний и решение этих проблем через проектную деятельность, практическое применение полученных знаний, развитие рефлекторного (в терминологии Джона Дьюи) или критического мышления. Основа рефлекторного мышления — вечный поиск фактов, их анализ, размышления над их достоверностью, логическое выстраивание фактов для познания нового, для нахождения выхода из сомнения, формирования уверенности, основанной на аргументированном рассуждении.
В основу метода проектов положена идея, составляющая суть понятия «проект», его прагматическая направленность на результат, который можно получить при решении той или иной практически или теоретически значимой проблемы. Этот результат можно увидеть, осмыслить, применить в реальной практической деятельности. Чтобы добиться такого результата, необходимо научить детей самостоятельно мыслить, находить и решать проблемы, привлекая для этой цели знания из разных областей, умения прогнозировать результаты и возможные последствия разных вариантов решения, умения устанавливать причинно-следственные связи.
Решение проблемы предусматривает, с одной стороны, использование совокупности, разнообразных методов, средств обучения, а с другой, предполагает необходимость интегрирования знаний, умений применять знания из различных областей науки, техники, технологии, творческих областей. Результаты выполненных проектов должны быть, что называется, «осязаемыми», т. е. если это теоретическая проблема, то конкретное ее решение, если практическая — конкретный результат, готовый к использованию (на уроке, в школе, в реальной жизни). Если говорить о методе проектов как о педагогической технологии, то эта технология предполагает совокупность исследовательских, поисковых, проблемных методов.
Для типологии проектов предлагаются следующие признаки.
Доминирующая в проекте деятельность: исследовательская, поисковая, творческая, ролевая, прикладная (практико-ориен- тированная), ознакомительно-ориентировочная и пр. (исследовательский проект, игровой, творческий).
Предметно-содержательная область: монопроект (в рамках одной области знания); межпредметный проект.
Характер координации проекта: непосредственный (жесткий, гибкий), скрытый (неявный, имитирующий участника проекта, характерно для телекоммуникационных проектов).
Характер контактов (среди участников одной школы, класса, города, региона, страны, разных стран мира).
Количество участников проекта.
Продолжительность проекта.
Общие подходы к структурированию проекта.
Начинать следует всегда с выбора темы проекта, его типа, количества участников.
Далее учителю необходимо продумать возможные варианты проблем, которые важно исследовать в рамках намеченной тематики. Сами же проблемы выдвигаются учащимися с подачи учителя (наводящие вопросы, ситуации, способствующие определению проблем, видеоряд с той же целью и т.д.). Здесь уместна «мозговая атака» с последующим коллективным обсуждением.
Распределение задач по группам, обсуждение возможных методов исследования, поиска информации, творческих решений.
Самостоятельная работа участников проекта по своим индивидуальным или групповым исследовательским, творческим задачам.
Промежуточные обсуждения полученных данных в группах (на уроках или на внеклассных занятиях, в групповой работе в библиотеке и др.).
Защита проектов, оппонирование.
Коллективное обсуждение, экспертиза, результаты внешней оценки, выводы.
Метод проектов всегда ориентирован на самостоятельную деятельность учащихся — индивидуальную, парную, групповую, которую учащиеся выполняют в течение определенного отрезка времени. Группа выстраивает коллективные проекты, которые обсуждаются, принимаются, вывешиваются на стенках. В процессе выполнения проекта один ученик может выступить по отношению к другому в качестве учителя.
Для того чтобы каждый ребенок мог найти проект по душе, рекомендуется предлагать на выбор проекты, отличающиеся:
• видом деятельности:
— создание творческих работ (игрушки, книги, рисунки, открытки, костюмы, макеты, модели и т.д.);
подготовка и проведение мероприятий (спектакли, концерты, викторины, КВН, показы мод и т.д.);
проведение исследований;
количеством участников:
индивидуальная деятельность и коллективная. (Продукты индивидуальной деятельности могут быть объединены в коллективный продукт: выставки рисунков и моделей, коллажей, макетов. Кроме этого, результатами коллективной деятельности могут быть конкурсы, викторины, выставки, концерты, спектакли, оформление интерьера и др.);
продолжительностью (от нескольких часов до нескольких месяцев);
количеством этапов;
набором и иерархией ролей;
необходимостью привлечения взрослых.
При выполнении проекта дети могут работать группами. Самые простые коллективные проекты — это проекты, в которых дети выполняют отдельные, не зависимые друг от друга мини-проекты. Объединение мини-проектов в один общий проект выполняется учителем или родителями. Например, дети могут сделать элементы коллажа, а взрослые — объединить эти элементы в единый коллаж.
Другой пример — это тематическая выставка изобразительных, декоративных или конструктивных работ. Дети делают отдельные рисунки, скульптуры, мозаики, витражи, игрушки, макеты зданий, а взрослые оформляют экспозицию из этих работ.
Взрослые могут создать заготовку для макета города — общий рельеф, а дети — разместить на нем свои макеты домов и машин.
Еще один известный пример — это спектакль. Комплекс действий по созданию спектакля предоставляет возможность многим детям найти занятие по душе, потому что помимо актеров нужны и создатели костюмов, и суфлер, и оформители сиены и зала, и изготовители афиш и программ, и т. д.
Каждый проект должен быть доведен до успешного завершения, оставляя у ребенка ощущение гордости за полученный результат. Для этого в процессе работы над проектами учитель помогает детям соизмерять свои желания и возможности.
Некоторые проекты являются как бы «самопрезентующимися» — это спектакли, концерты, выставки и т. д. Презентацию проектов, завершающихся изготовлением изобразительных, конструктивных и декоративных работ, следует организовывать специальным образом, например, в форме отдельного праздника.
Дети могут выбрать из предложенных учителем тему, которая им интересна, или назвать свою тему. Напоминаем, что эта работа выполняется добровольно. Учитель не принуждает детей. Он должен иметь в виду, что ребята, которые не участвуют в одном проекте, могут принять участие в другом.
После того как учащиеся выбрали тему, начинается сбор информации. Для этого используются различные источники: книги, журналы, справочники, энциклопедии. Могут быть использованы сведения из художественных, мультипликационных, научно-популярных и документальных фильмов и телепередач, сведения, полученные на экскурсии в музее, и др.
В процессе выполнения проекта учитель по необходимости помогает и контролирует ход деятельности учащихся. Если проект долгосрочный, то в нем целесообразно выделять промежуточные этапы, каждый из которых может заканчиваться ярким, запоминающимся мероприятием, которое создает у детей позитивный эмоциональный настрой для дальнейшей творческой работы над проектом. Удачные находки во время работы над проектом желательно сделать достоянием всего класса. Например, при подготовке кукольного спектакля в качестве такого промежуточного этапа может выступать создание кукол. Органичным окончанием этого этапа станет презентация сделанных кукол-персонажей. Это можно сделать на уроке или во время классного часа, где дети показывают и рассказывают о своих достижениях, что может повысить их интерес и привлечь других к работе над проектом.
В процессе работы над проектами учащиеся готовят мини-доклады, пишут сочинения, оформляют стенды, фотоальбомы, выстав-
После завершения работы над проектом организуется их презентация. Дети представляют результаты своей деятельности по выбранной теме, рассказывают о своей работе, показывают то, что у них получилось. Обязательно нужно похвалить детей за достижения. Хорошо, если на представлении результатов проекта будут присутствовать не только другие дети, но и родители.
Систематическое развитие педагогически целесообразных взаимосвязей между разделами учебного предмета «Изобразительное искусство», между этой и другими дисциплинами, интегрированное обучение искусству в школе — одно из необходимых условий развития художественного творчества школьников.
Обеспечение систематических взаимосвязей между разделами учебного предмета «Изобразительное искусство», различными видами художественных работ имеет существенное значение для эффективности обучения изобразительному искусству. Эти взаимосвязи разработаны и опубликованы в наших программах и пособиях по изобразительному искусству.
***
Развитие художественно-творческой активности школьников на уроках изобразительного искусства предполагает прежде всего создание на каждом из этих уроков педагогических условий, необходимых для ее проявления, и затем последовательную — от урока к уроку — перестройку этих условий с целью обеспечения постепенного нарастания требований к учащимся, к проявляемой ими активности, к уровню их творческих работ.
Успешное обучение школьников ИЗО на основе последовательного решения этой дидактической задачи предполагает обеспечение в процессе преподавания тех общепедагогических условий, которые необходимы для интенсивного развития художественного творчества в процессе изобразительной, конструктивной и декоративной деятельности. Эти общепедагогические условия представляют собой не что иное, как реализацию принципов общей дидактики на уроках изобразительного искусства — с учетом специфики этого учебного предмета, задач его преподавания, его содержания, своеобразия используемых методов и приемов обучения.
ВОПРОСЫ И ЗАДАНИЯ
Перечислите основные педагогические условия успешного обучения ИЗО. Кратко охарактеризуйте их особенности.
Как можно развивать интерес к изучению изобразительного искусства?
Приведите примеры сочетания систематического контроля за изобразительной деятельностью школьников с педагогически целесообразной помощью им.
Как следует воспитывать у учащихся веру в свои силы, в свои творческие способности?
Как в процессе обучения последовательное усложнение изобразительной деятельности обеспечивает перспективы развития художественного творчества учащихся?
Как обучение языку изобразительного, народного, декоративно-прикладного искусства и дизайна, освоение средств художественной выразительности пластических искусств обеспечивает развитие художественно- творческой активности учащихся?
Какую роль играет целенаправленное, систематизированное использование на уроке искусствоведческих рассказов или бесед?
На какой основе следует производить целенаправленный отбор произведений изобразительного искусства для изучения младшими школьниками?
Как следует использовать на занятиях изобразительным искусством технические средства обучения и специальные наглядные пособия?
С какой целью осуществляется активное изучение детьми средств художественной выразительности под руководством педагога?
Как реализуется на уроках ИЗО метод проблемного обучения?
Приведите примеры применения разнообразных художественных материалов и техник работы, обеспечивающих развитие творческой активности учащихся.
К чему приведет смена видов изобразительной деятельности в течение учебного года?


ЛЕКЦИЯ 2. Введение в дисциплину «История изобразительного искусства»
[bookmark: bookmark7]Определение искусства. Понятие «изобразительное искусство»
Искусство Древнего мира 1. Искусство и архитектура Древнего Египта
Искусство - способ духовной самореализации человека с помощью чувственно-выразительных средств. У искусства имеется несколько взаимно связанных между собой функций: познавательная, эстетическая, воспитательная и коммуникативная. Из всего многообразия искусств (музыка, театр, литература, кино и т.д.) в нашей дисциплине рассматриваются «пространственные» или «пластические» искусства, к которым относятся архитектура, живопись, графика, скульптура и декоративно-прикладное искусство.
[bookmark: bookmark8]Виды и жанры изобразительного искусства
Архитектура или зодчество - искусство строить здания и их комплексы, предназначенные для общественной и частной жизни людей.
В отличие от других видов изобразительного искусства, основной особенностью архитектуры является организация пространства. Формула архитектуры по Витрувию - это польза, прочность, красота. Архитектура («мать искусств») часто включает в себя другие виды искусств, образуя так называемый синтез искусств.
Живопись - вид искусства, воспроизводящий художественные образы посредством цвета. Живопись подразделяется на монументальную (фреска, мозаика) и станковую. Материалы, применяемы в живописи, разнообразны (темпера, масляные краски, акварель, гуашь, пастель).
Скульптура - объемно-пространственный вид искусства, изображающий мир в материально-ощутимых объемных формах. Скульптура может быть монументальной, станковой и декоративной. Кроме круглой скульптуры, существует рельеф, который может быть высоким (горельеф), низким (барельеф) и врезанным.
Графика - вид искусства, основой которого являются лаконичные средства выразительности: линия, пятно, градация света и тени. Графику можно подразделить на станковую, книжную иллюстрацию, газетную и журнальную, прикладную, монументальную. Техника графики (рисунок, гравюра) позволяет ее тиражировать.
К декоративно-прикладному искусству относятся предметы, служащие бытовым нуждам человека и обладающие определенными художественно-эстетическими свойствами.
Исторически сложившиеся жанры изобразительного искусства: портрет, пейзаж, натюрморт, бытовой, исторический, батальный, анималистический.
Стиль - исторически сложившаяся система художественных принципов и особенностей. Наиболее ярко стили проявляются в архитектурных сооружениях.
[bookmark: bookmark9]Первобытное искусство
Древнейший этап развития первобытной культуры - палеолит (40 - 12 тыс. лет до н.э.). Характеризуется примитивным контурным рисунком («наивный реализм»). Примеры: наскальные изображения в пещерах Ласко, Ла Фарреси, Фон де Гом, Альтамира, скульптурные изображения так называемых «палеолетических Венер».
[bookmark: bookmark10]В эпоху мезолита (12 - 8 тыс. лет до н.э.) и неолита (8 - 4 тыс. лет до н.э.)
события изображаются во взаимодействии, появляются элементы схематизма, стремление к обобщению и абстрагированию, возникает мелкая пластика и орнамент.
В эпоху бронзы (3-2 тыс. лет до н.э.) формируются грандиозные мегалитические сооружения: менгиры, дольмены, кромлехи.
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[bookmark: bookmark12]Вопросы и задания
Какие искусства относятся к изобразительным?
В чем заключается специфика станковой живописи?
В чем заключается специфика монументальной живописи?
В чем разница между рисунком и печатной графикой?
Как делится скульптура в зависимости от предназначения?
Что составляет основу языка архитектуры?
Что составляет основу языка декоративно-прикладных искусств?
Каковы цели изображения художниками палеолита животных?
Каково функциональное назначение мегалитических сооружений?
[bookmark: bookmark13]
Египет - древнейшее государство мира, сложившееся к 4 тыс. до н.э. в плодородной долине Нила. Особенности искусства древних восточных государств заключаются в тесной связи их развития с религиозным заупокойным культом, незыблемости власти богов и властителей, каноничности, замедленности развития.
[bookmark: bookmark14]В додинастический период (кон. 5 тыс. до н.э. - до 2686 г. до н.э.)
вырабатываются характерные для египетского искусства приемы расположения фигур на плоскости: иерархичность, фризовость, разворот изображения - фас, профиль, фас.
Период Древнего царства (2686 - 2173 гг. до н.э.) - расцвет искусства Древнего Египта, строительство гигантских гробниц, начиная от масштаба к созданию ступенчатой пирамиды Джосера (зодчий Имхотеп), и далее - к формированию комплекса пирамид в Гизе (пирамиды Хефрена, Микерина и Хеопса - зодчий Хемиун). Применение синтеза архитектуры и скульптуры - неотъемлемую часть гробниц составляли статуи фараонов, знати, писцов, рельефы; дополняли ансамбль фигуры сфинксов.
Искусство Среднего царства (2040 - 1786 гг. до н.э.) - в этот период происходит строительство Белой молельни в Карнаке, усложнение образа человека в скульптуре, возведение храма-гробницы Аменемхета III (лабиринт), храма-усыпальницы Ментухотепа в Дейр-эль-Бахри.
Искусство Нового царства (1552 - 1069 гг. до н.э.) характеризуется формированием ансамблей новых прямоугольных в плане типов храмов, посвященных богу Амону. Это храмовые ансамбли Карнака (16 в. до н.э., зодчий Инени) и Луксора (15 в. до н.э., зодчий Аменхотеп Младший), в них применен принцип убывания пространства, используется образ священной рощи в гипостильном зале.
Искусство Амарны (конец XV - начало XIV в. до н.э.) утверждает новые идеалы в культуре, связанные с нововведениями фараона Эхнатона. Преобразования ярко проявились в скульптурном портрете Нефертити (скульптор Тутмес). В завершении периода наступившая реакция выразилась в строительстве скального храма Рамсеса II в Абу-Симбеле и в роскошной гробнице Тутанхамона.
[bookmark: bookmark15]2. Искусство и архитектура стран Передней Азии
Одной из наиболее древних культур, наряду с египетской, была культура стран Передней Азии. В долинах рек Тигр и Евфрат развивались рабовладельческие государства - Шумер, Вавилон и Ассирия. Шумер - страна Южного Двуречья, образовалась ок. 3000 г. до н.э., просуществовала до 2335 г. до н.э., состояла из городов-государств Киш, Урук, Лагаш, Ур, Аккад. С падением Ура приходит к концу шумерская цивилизация, центром власти становится Вавилон под руководством царя Хаммурапи. В I тыс. до н.э. как мощное государство выделяется Ассирия (ок. 900 - 612 гг. до н.э.).
Искусство этих стран во многом соприкасалось с культурой Древнего Египта: это деспотические рабовладельческие государства, связанные с религиозным культом и обожествлением царя, отсюда - главенствующая роль монументальной архитектуры, но выполненной в другом строительном материале (кирпич-сырец). Доминантой храмовых и дворцовых комплексов, имеющих крепостной характер, являлись ступенчатые пирамиды - зиккураты. Примерами могут служить зиккурат в Уре, дворец Саргона II (VIII в. до н.э.) с охраняющими вход крылатыми быками - Шеду, в Дурр-Шаррукине, дворец Навуходоносора в Вавилоне с висячими садами Семирамиды, зиккурат Этеменанки высотой 90 м (прототип Вавилонской башни) и ворота богини Иштар в Новом Вавилоне. В рельефах часто изображались исторические события, сцены охоты.
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[bookmark: bookmark17]Вопросы и задания
Каким образом природные условия повлияли на характер египетского искусства?
Дайте характеристику основным стилистическим чертам искусства Древнего,
Среднего и Нового царств.
Олицетворением чего являлся Большой сфинкс в Гизе?
Как изменился образ человека в скульптуре Среднего царства по сравнению с Древним?
В чем заключается отличие египетской скульптуры от шумерской?
Какое архитектурное сооружение символизировало в Мессопотамии всемогущество царской власти?
Какое место занимал зиккурат в архитектуре Ассирии?
Что могло послужить прообразом «крылатых быков», и что ассирийцы внесли нового в монументальную скульптуру?
[bookmark: bookmark18]
ЛЕКЦИЯ 3. Античное искусство
[bookmark: bookmark19]1. Эгейское искусство
Эгейское искусство является связующим звеном между искусством Древнего мира и античной Древней Греции. Расцвет этой древней культуры, расположенной на побережье и островах Эгейского моря (остров Крит, города Микены, Тиринф, Кносс, Троя), приходится на II тыс. до н.э. Искусство и архитектура носили светский характер. Так, Кносский дворец имел свободную планировку («лабиринт»), в микенский дворец вели так называемые «Львиные ворота», крито-микенская живопись была свободной и непринужденной, в ней представлена морская тематика, игровые сцены. Развивалось декоративно-прикладное искусство («златообильные» маски, чаши, вазы).
[bookmark: bookmark20]2. Архитектура и искусство Древней Греции
В середине I тыс. до н.э. в бассейне Средиземного моря складывается поразительная по своим высочайшим достижениям античная культура.
Вслед за периодом гомеровской Греции (XI - VIII вв. до н.э.), в эпоху архаики (VII - VI вв. до н.э.) в архитектуре городов-полисов особое значение придается решению античного храма. Была создана ордерная система - художественно осмысленная система несомых и несущих частей в стоечно-балочной конструкции. В Греции сложились 3 ордера: дорический, ионический и коринфский и 4 основных типа храмов: храм в антах, простиль, амфипростиль и периптер. К концу VI - началу V в. до н.э. появляются скульптуры женских и мужских фигур - коры и куросы. Большую популярность приобрели сосуды, выполненные в чернофигурной и краснофигурной технике.
В период ранней классики (490 - 450 гг. до н.э.) были построены храмы Зевса в Олимпии и Посейдона в Пестуме. В это время скульптор Мирон создал скульптуру «Дискобол», а Поликлет - «Дорифор» с ярко выраженной динамикой движения.
В период высокой классики (450 - 400 гг. до н.э.) искусство Греции вступило в полосу расцвета. Под руководством Фидия строится Афинский Акрополь, включающий в себя Пропилеи с храмом Ники Аптерос, статую Афины Промахос, храм Парфенон и храм Эрехтейон с портиком кариатид.
В период поздней классики (400 - 323 гг. до н.э.) наметились два направления: уход в героику и в индивидуальный мир человека. Скопас работал над фризом Галикарнасского мавзолея, создал танцующую «Менаду». Пракситель изваял Афродиту Книдскую и Гермеса с Дионисом. Лисипп исполнил портреты Александра Македонского, а Леохар - знаменитую статую «Аполлон Бельведерский».
Период эллинизма (IV - I вв. до н.э.) - период развития градостроительства в регулярной (гипподамовой) планировке. Создавались такие исполины, как Колосс Родосский, Александрийский маяк. Всемирную известность Пергаму принес его алтарь Зевса с героическим фризом битвы богов и гигантов. В духе новых тенденций решается образ Ники Самофракийской. В возвышенной красоте Афродиты Милосской (III - II вв. до н.э., Агесандр) сочетаются новые тенденции с верностью традициям греческой классики. В I в. до н.э. создана скульптурная группа «Лаокоон» (Агесандр, Афинодор, Полидор).
[bookmark: bookmark21]3. Архитектура и искусство Древнего Рима
История Древнего Рима делится на два периода: республиканский (IV - I вв. до н.э.) и императорский (I в. до н.э. - IV в н.э.). Искусство римлян отличалось утилитаризмом и практицизмом, что выразилось в развитии, в первую очередь, архитектуры и строительного искусства - прокладке дорог, возведении акведуков, мостов, строительстве терм, создании триумфальных арок, триумфальных колонн. При этом использовалась не только ордерная система, усовершенствованная и дополненная двумя римскими ордерами (тосканским и композитным), но и новая арочная конструкция, своды и купольные перекрытия (на основе нового материала - бетона).
В 70 - 80-е гг. н.э. сооружен грандиозный амфитеатр Флавиев - Колизей. Возведение величественного Римского Пантеона (около 125 г.) связано с именем Апполодора Дамасского. Грандиозность масштабов, монументальность характерны для симметричных по композиции римских форумов - Цезаря, Августа, Траяна. При раскопках Помпеи выявлен тип римского дома - атриумно-перистильный, и исследованы сохранившиеся в домах росписи, которые принято делить на 4 стилистические группы, так называемые 4 помпейских стиля. Римская скульптура характерна развитием портретного жанра, позже появились так называемые фаюмские портреты, выполненные в технике энкаустики. В римской архитектуре III в. особой грандиозностью выделяются термы Каракаллы. Тип сооружения - базилика.
[bookmark: bookmark22]Список литературы
Акимова Л.И. Искусство Древней Греции: Классика. - СПб.: Азбука-классика, 2007. - 348 с.: ил.
Сиблер М. Искусство Древней Греции. - М.: Арт-Родник, 2007. - 96 с.
Петракова А.Е. Искусство Древней Греции и Рима.- СПб: СПбКо, 2009.92 с.; ил.
Таруашвили Л.И. Искусство Древней Греции. Словарь. - М.: Языки славянской культуры, 2004. - 336 с.; ил.
Сиблер М. Искусство Древней Греции. - М.: Арт-Родник, 2007. - 96 с.; ил.
Колпинский Ю.Д., Бритова Н.Н. Искусство этрусков и Древнего Рима. - М.: Искусство. - 522 с.; ил.
Сиблер М. Римское искусство. - М.: Арт-Родник, 2008. - 96 с.
9. Соколов Г.И. Искусство этрусков. - М.: СЛОВО/SLOVO, 2002. - 208 с.; ил.
10. Соколов Г.И. Искусство Древнего Рима. - М.: Просвещение, 1996. - 224 с.; ил.
[bookmark: bookmark23]Вопросы и задания
Почему Кносский дворец называют лабиринтом?
Что символизируют Львиные ворота в Микенах?
В чем выражается ордерная система?
Какие идеи несли в себе дорический и ионический ордера?
Какие характерные черты свойственны скульптуре классики?
Какие характерные черты свойственны скульптуре эллинизма?
Что нового внесли в архитектуру древние римляне?
Какие функции несла триумфальная арка, как она оформлялась?
Чем характеризуется римский портрет?
[bookmark: bookmark24]Искусство средних веков
[bookmark: bookmark25]1. Искусство и архитектура Византии
Византийское государство было образовано в самом конце IV в. (395 г.) и просуществовало до середины XV в. (до 1453 г.), именуясь вначале Восточной Римской империей. Происходит постепенный отход от античных традиций, христианская церковь становится господствующей. Ведущую роль приобрела архитектура продольно-базиликальных и центрально-купольных храмов, где главную роль играет внутреннее пространство. Гениальное воплощение новый тип сооружения получил в храме св. Софии в Константинополе (532 - 537 гг., арх. Анфимий и
Исидор). Интерьеры ранневизантийского храма украшались монументальными росписями в технике смальтовой мозаики, в средневизантийский период складываются иконографические каноны, в поздневизантийском искусстве активно используется фресковая живопись. Основной формой станковой живописи в Византии стала иконопись в технике энкаустики и яичной темперы. Шедевр византийской живописи первой половины XII в. - икона столичной школы Владимирская богоматерь, иконографического типа «Умиление».
[bookmark: bookmark26]Романское искусство и архитектура
Романский стиль развивался в западноевропейском искусстве II - XII вв. Наиболее полно он выразился в архитектуре, имеющей определенную связь с древнеримским зодчеством. Основными постройками в этот период феодальной раздробленности становятся храм-крепость и замок-крепость. Главным элементом замка часто становится башня-донжон. Характерными особенностями романского храма были его базиликальность, планировочное решение в виде латинского креста, использование арочных конструкций и сводчатых перекрытий; композиционный центр - башня, расположенная над средокрестием, пересечением главного и поперечного (трансепт) нефов. Романская скульптура тесно связана и подчинена архитектуре. Религиозный мистицизм здесь соседствует с наивным народным реализмом.
[bookmark: bookmark27]Готическое искусство и архитектура
Готика - наиболее зрелый стиль искусства Средневековья (конец XII- XIV вв.). Подчеркнутое устремление вверх всех форм готических сооружений было порождено религиозным «стремлением души к небу» и одновременно рациональными соображениями, вызванными теснотой застройки средневекового города. Готический собор, по сравнению с романским, - новая ступень в развитии базиликального типа постройки. Главное его отличие - устойчивая каркасная система, в которой всю конструктивную роль выполняют стрельчатые своды, прорезанные сетью выступающих ребер-нервюр, внутренних (колонны, столбы) и внешних (контрфорсы) опор.
Величайшее сооружение ранней готики - собор Парижской богоматери (заложен в 1163 г). Период зрелой готики отмечен дальнейшим совершенствованием каркасной конструкции, обилием скульптуры и витражей. Собор в Реймсе (заложен в 1210 г.) - одно из самых цельных созданий готики, воплощение синтеза архитектуры и скульптуры. Грандиозный Кельнский собор построен в 1248 -1880 гг.
В эпоху готики в искусстве возросло значение светской архитектуры. Поражающий великолепием дворец дожей в Венеции - яркий образец венецианской готики, воспринявшей не конструктивность, а декоративность этого стиля. Готическая скульптура была органической частью архитектуры собора. Статуи связаны со стеной, с опорой. Удлиненные пропорции фигур подчеркивают вертикальные членения архитектуры. Важную роль в декоративном оформлении интерьера готического собора играли витражи.
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[bookmark: bookmark29]Вопросы и задания
Какие типы храмов строились в Византии в VI в.?
Каковы особенности церкви Сан-Витале в Равенне?
Какое значение имеют паруса в византийской архитектуре?
Опишите конструктивные особенности романского храма.
В чем заключалось своеобразие скульптуры романского храма?
Опишите конструктивные особенности готического храма.
В чем заключается готический синтез искусств?
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ЛЕКЦИЯ 4. Древнерусское искусство
[bookmark: bookmark31]Архитектура и искусство Киевской Руси
Эпоха Киевской Руси (X - XII вв.) была периодом могучего расцвета архитектуры и искусства. Приняв православное христианство в 988 г., Киевская Русь принимает и византийскую культуру. Искусство обслуживало религиозные потребности общества, было каноничным и преимущественно имперсональным. Первые русские церкви были деревянными и не сохранились. Широкое распространение получает византийская (переосмысленная) схема крестово-купольного храма. Ярким примером такого переосмысления является Киевская София (1037 г). Величаво-могучему образу собора пирамидальной композиции отвечает и строго продуманная система его мозаик и росписей. Один из наиболее значительных художественных образов софийских мозаик - монументальная фигура Богоматери Оранты, известной под именем «Нерушимая стена», ниже располагалась Евхаристия, а под ней - фигуры святых. Фресковая живопись была обильна разнообразными персонажами и сюжетами.
[bookmark: bookmark32]Архитектура и искусство периода феодальной раздробленности
В период феодальной раздробленности (XII - XV вв.) отчетливо выступают особенности местных художественных школ - Новгородской, Псковской, Владимиро-Суздальской. Бурный расцвет владимиро-суздальского зодчества отмечен строительством Успенского собора (1158 -1161) и Дмитриевского собора (1194 -1197)
во Владимире. Их особое изящество и нарядность определялось работой владимирских резчиков, искусство которых достигло виртуозности. Другое выдающееся произведение этой эпохи - церковь Покрова на Нерли (1165).
В новгородской и псковской школах активно выявляется ощущение богатырской силы народа, тема сурового мужества, сдержанной простоты и аскетичной строгости. Примером такого рода решений является Георгиевский собор Юрьева монастыря (1119), главное достоинство которого - необыкновенная цельность художественного образа. Один из лучших образцов нового архитектурного стиля - церковь Спаса на Нередице (1198). Это небольшая, кубического характера постройка без какого-либо наружного убранства фасадов создает впечатление спокойной мощи.
На протяжении XIII - XV вв. постепенно складывается яркий и самобытный стиль новгородской живописи, характеризующийся простотой и выразительностью, ориентированной на плоскость композиции. Одним из величайших живописцев средневековья был Феофан Грек, особенно выразительна выполненная им фигура Макария Египетского (1378).
[bookmark: bookmark33]3. Архитектура и искусство централизованного государства
Во второй половине XV - начале XVI в. завершается объединение русских земель и княжеств в единое мощное государство - Московскую Русь. При Иване III происходит, по существу, полная перестройка Кремля. Стены и башни были воздвигнуты, в основном, итальянскими архитекторами во главе с Антонио Солари в 1485 - 1496 гг. и закончены Алевизом в XVI в. В 1475 - 1479 гг. Аристотель Фиораванти создал белокаменный Успенский собор, в 1505 - 1508 гг. Алевиз Новый перестроил кремлевский Архангельский собор. Между соборами в этот же период вырос столп храма-колокольни, созданный Боном Фрязиным - знаменитый «Иван Великий» (завершен в 1600 году).
Завоеванием архитектурной мысли XVI в. являются шатровые храмы. Величайший памятник шатрового зодчества - церковь Вознесения в Коломенском (1530 - 1532). Храм Покрова на рву, фантастический храм Василия Блаженного построили русские мастера Барма и Постник в 1554 - 1561 гг. в память взятия Казани в 1552 году.
Московская иконопись XV - XVI вв. отмечена именами Феофана Грека, Даниила Черного и Андрея Рублева, Дионисия. Феофан Грек создал в Москве вместе с Андреем Рублевым иконостас Благовещенского собора Московского Кремля. Андрей Рублев с Даниилом Черным украсили фресками и иконами Успенский собор во Владимире (наилучшей сохранностью отличается изображение «Страшного суда»). В 1918 году были обнаружены три иконы Рублева, известные с тех пор как Звенигородский чин. Около 1411 г. была написана самая совершенная из сохранившихся икон Андрея Рублева - «Троица».
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[bookmark: bookmark35]Вопросы и задания
Какой тип храма характерен для Древней Руси эпохи раздробленности?
Назовите специфические черты новгородской и владимиро-суздальской архитектуры, есть ли разница в характере и образном строе произведений?
В чем заключаются причины нарушения правил перспективы в иконе?
В чем проявилась специфика художественного языка Феофана Грека?
Объясните принцип строения иконостаса.
Почему Успенский собор Московского Кремля является образцом синтеза культур, и в чем здесь проявляются черты ренессансной культуры?
7. В чем специфичность иконы А. Рублева «Троица», ее отличие от других икон, написанных на тот же сюжет?
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Искусство эпохи Возрождения в Италии
[bookmark: bookmark37]                                                                                Проторенессанс и Раннее Возрождение
Художественная культура эпохи Возрождения - новый этап в истории мировой культуры, когда были заложены основы современной науки и сложилась реалистическая система в искусстве. В основе культуры Возрождения лежит принцип гуманизма, утверждения достоинства и красоты человека, его разума и воли, его творческих сил. Важную роль для становления искусства Возрождения имело по-новому понятое античное наследие.
Первый подъем новой культуры в Италии относится к XII - XIII вв. (период Проторенессанса). Во Флоренции сформировалось дарование родоначальника реалистического искусства Возрождения Джотто ди Бондоне (1266/67 - 1337). Наиболее значительное его творение - цикл фресок в капелле дель Арена в Падуе. Религиозную легенду художник трактует как реальное событие. Родоначальником ренессансной архитектуры Раннего Возрождения был Филиппо Брунеллеско (1377 - 1446). Его первой крупной работой был грандиозный купол собора Санта Мария дель Фьоре (1420 - 1436). Новое понимание архитектурного образа он дал в Воспитательном доме (1421 - 1444) и развил в капелле Пацци при церкви Санта Кроче (1429). Скульптура эпохи Возрождения обретает самостоятельное значение. Лоренцо Гиберти (1381 - 1455) исполнил восточные двери баптистерия («Врата рая»). Донателло (1386 - 1466) создал первую обнаженную статую в пластике Возрождения - «Давида» и первый конный памятник эпохи - статую кондотьера Гаттамелаты. Реформатором в живописи был Томмазо Мазаччо (1401 - 1428), объединивший фигуры и пейзаж, впервые ввел воздушную перспективу во фресках «Чудо со статиром» и «Изгнание из рая». Черты утонченности и изысканности воплощены в работах Сандро Боттичелли (1445 - 1510) «Весна», «Рождение Венеры».
[bookmark: bookmark38]Высокое Возрождение
Искусство Высокого Возрождения приходится на первые три десятилетия
XVI в. Основоположником нового стиля и крупнейшим его представителем был Донато Браманте (1444 - 1514), создавший проект собора св. Петра в Риме, воплотивший замысел идеального центрально-купольного здания с симметричной композицией (1506). Новые черты находят выражение в творчестве Андреа Палладио (1508 - 1580), который завершил процесс переработки феодального дворца в городской дом и виллу.
Одним из титанов Высокого Возрождения был Леонардо да Винчи (1452 - 1519) - гений, который воплощал собой новый тип художника - ученого, мыслителя, поражающего широтой своих взглядов, многогранностью своего таланта. К числу ранних произведений Леонардо относится «Мадонна с цветком» (так называемая «Мадонна Бенуа», 1478). Первая монументальная алтарная композиция Высокого Возрождения «Мадонна в гроте» была создана Леонардо в 1483 - 1494 гг. Самое знаменитое из монументальных произведений Леонардо да Винчи - фреска «Тайная вечеря» (1495 - 1498) в монастыре Санта-Мария-делле-Грацие в Милане. Прославленное произведение мировой живописи - портрет Моны Лизы («Джоконда», 1503). Представление о самых возвышенных идеалах гуманизма Возрождения с наибольшей полнотой воплотил в своем творчестве Рафаэль Санти (1483 - 1520). Одухотворенность и лиризм отличают одно из ранних его произведений - «Мадонна Конестабиле» (1500). Дар Рафаэля - монументалиста и декоратора - проявился во всем блеске при росписи парадных комнат (так называемых станц) Ватиканского дворца - «Диспута», «Афинская школа», «Парнас» и «Мудрость, Умеренность и Сила» (1509 - 1517). В
1515 - 1519 гг. Рафаэль создал величайшее свое творение - знаменитую «Сикстинскую мадонну» - величавый образ, полный глубокого значения.
Кульминацией Высокого Возрождения и в то же время отражением противоречий культуры эпохи явилось творчество третьего из титанов итальянского искусства - Микеланджело Буонарроти (1475 - 1564). Первое оригинальное произведение мастера - мраморная группа «Пьета» (1498 - 1501) пронизано верой в торжество гуманистических идеалов эпохи Возрождения. Страстная патетика устремленного на великий подвиг человека захватывает в статуе Давида, исполненной в 1501 - 1504 гг. В труднейших условиях, на протяжении четырех лет (1508 - 1512) работал Микеланджело, выполнив собственноручно роспись громадного плафона Сикстинской капеллы. Гробница Медичи в капелле при церкви Сан Лоренцо с могучими фигурами - аллегории «Утро», «Вечер», «День», «Ночь» создана в 1520 - 1534 гг. Величайшее из архитектурных сооружений Микеланджело, в создании которого поочередно принимали участие Браманте, Рафаэль, Сангалло - собор св. Петра в Риме.
Этап Высокого Возрождения в Венеции открывает искусство Джорджоне (1477 - 1510). Важная особенность его творчества - связь человека с природой, нашла отражение в его картинах: «Юдифь» (1502), «Гроза» (1505). Образ совершенной возвышенной красоты и поэтичности получает свое идеальное воплощение в полотне «Спящая Венера» (1508 - 1510). На долгие годы определило пути развития венецианской школы живописи искусство ее главы - Тициана Вечеллио (1487/90 - 1576). Тициан создает образы более полнокровные, чувственные, это - «Любовь земная и небесная» (1516), «Венера Урбинская» (1538), «Венера перед зеркалом», «Даная» (1554). В поздний период творчества начинают преобладать сюжеты страданий и мужества - «Кающаяся Магдалина» (1560-е), «Св. Себастьян» (около 1570 г.).
[bookmark: bookmark39]3. Позднее Возрождение, маньеризм
Во второй половине XVI в. наряду с образами отдельных героев все чаще в произведениях выдающихся живописцев этого времени возникает образ толпы. Излюбленные темы произведений Паоло Веронезе (1528 - 1588) - изображения торжественных пиров и празднеств аристократической Венеции. Пиршество на фоне белокаменной архитектуры палаццо в картине «Брак в Кане» (1563) включает в себя около 130 фигур. Такой же светский жизнерадостный характер носит «Пир в доме Левия» (1573). Характерной для этих работ Веронезе является некоторая театральная приподнятость и увлеченность решениями декоративных задач.
В творчестве последнего великого художника эпохи Возрождения - Якопо Робусти, прозванного Тинторетто (1518 - 1594) - автора «Тайной вечери» (около 1560), «Чудо св. Марка» (1548), отражается усиливающийся кризис ренессансных идеалов, намечается дальнейшее развитие европейского искусства в стилистике барокко.
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[bookmark: bookmark41]Вопросы и задания
Что послужило основанием для развития культуры Возрождения в Италии?
В чем состояло возвращение к античности в эпоху Ренессанса?
Какое влияние оказал Мазаччо на последующее развитие живописи?
В чем состоит самобытность художественного языка С. Боттичелли?
Как проявился классический стиль в творчестве Д. Браманте?
Что нового внес в искусство Леонардо да Винчи?
Определите ключевые позиции искусства Высокого Возрождения.
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ЛЕКЦИЯ 5. Искусство Северного Возрождения
[bookmark: bookmark43]1. Возрождение в Нидерландах
Своеобразным очагом искусства Возрождения XV - XVI вв. были Нидерланды - одна из самых богатых и передовых стран Европы. Нидерландское искусство приобрело народный отпечаток, в нем сильны черты фольклора, в нем ощущается влияние средневековых традиций. Характерно выражение органической связи человека и окружающей его среды, поэтизация обыденного. Коренной перелом в развитии нидерландской живописи совершили в начале XV в. братья ван Эйки. Их реалистическое мировоззрение раскрылось в гигантском Гентском алтаре (1426 - 1432). В годы зрелости Ян ван Эйк создает разнообразные по назначению и замыслу картины, это в том числе и «Чета Арнольфини» (1434), где скрупулезно возводится в перл и наделяется символическим значением любая деталь.
Чисто нидерландская наблюдательность в сочетании с необычайно продуктивной фантазией и мрачным юмором характерна для Иеронима Босха (1450 - 1516). Социальная сатира, многофигурная фантасмагория выражены в его работах: «Корабль дураков» (1500), «Воз сена» (1500 - 1502), «Сад земных наслаждений» (1510), «Несение креста» (1515 - 1516). Первым среди европейских художников, обратившимся к жизни народа, был Питер Брейгель Старший (1525 - 1569), прозванный Мужицким. Отзвуком размышлений художника о смысле жизни были картины «Падение Икара» (1558), «Вавилонская башня» (1563). Брейгель обращается к фольклору в композициях, населенных множеством персонажей. Он тонко чувствует поэзию сельской природы - «Охотники на снегу» (1565). В картине «Слепые» (1568) маленький эпизод о том, как группа слепых стала жертвой несчастного случая, приобретает философский смысл, олицетворяющий трагедию слепоты человечества, не знающего своей судьбы.
[bookmark: bookmark44]2. Возрождение в Германии
К концу XV - первой трети XVI в. искусство Возрождения развивается и в Германии. В XV в. началась эра книгопечатания. Новые веяния ярко проявляются в области гравюры - наиболее массовом виде искусства, менее скованном традицией.
Самой яркой звездой немецкого искусства XVI столетия был Альбрехт Дюрер (1471 - 1528) - великий живописец, гравер, художник-универсал ренессансного типа. Дюрер первый в Германии рисовал обнаженное тело с натуры, создал ряд ученых трактатов, особое внимание художника привлекала гравюра. Готическое начало было родной стихией дарования Дюрера. Его высшее творческое достижение - серия гравюр на дереве из 15 листов на тему Апокалипсиса (1498) - грозным пафосом веет от листа «Четыре всадника». В резцовой гравюре на меди «Адам и Ева» (1504) Дюрер стремится воплотить классический идеал красоты. Он создает три «мастерские гравюры» на меди - «Рыцарь, смерть и дьявол» (1513), «Св. Иероним» (1514), «Меланхолия» (1514). Загадочный замысел «Меланхолии» до сих пор еще не раскрыт. Творческие искания Дюрера завершают «Четыре апостола» (1526). Одновременно с Дюрером и вслед за ним выступила плеяда крупных художников, в том числе Лукас Кранах (1472 -1553). Завершителем классических тенденций искусства немецкого Возрождения был Ганс Гольбейн Младший (1497 - 1543).
По сравнению с эпохой Возрождения, искусство наступающего XVII в. сложнее, противоречивее в содержании и художественных формах. Целостное поэтическое восприятие мира, характерное для Возрождения, разрушается, идеал гармонии и ясности оказывается недосягаемым.
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[bookmark: bookmark46]Вопросы и задания
В чем проявилось своеобразие Северного Возрождения?
Как проявились национальные черты нидерландского Возрождения?
В чем состоит уникальность и типичность творчества Яна ван Эйка для
искусства Нидерландов?
В чем заключалось новаторство живописи Питера Брейгеля?
Значение творчества Альбрехта Дюрера для искусства немецкого Возрождения.
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Искусство стран Западной Европы в XVII веке
[bookmark: bookmark48]1. Барокко в Италии
В искусстве стран Западной Европы XVII в. возникает стиль барокко - (от вычурный, причудливый, итал.). Развивается параллельно с классицизмом. Искусство барокко построено на контрастах, асимметрии, тяготеет к грандиозности, перегруженности декоративными мотивами, к ансамблевой организации пространства. В рамках стиля возникают жанры натюрморта и пейзажа. Первоначально барокко находит развитие в архитектуре Италии, затем Испании, Португалии, Фландрии, несколько позже
в Германии, Австрии, Англии, Скандинавии, Восточной Европе и Новом Свете, в XVIII в. - в России.
Центром развития итальянского барокко на рубеже XVI - XVII вв. был Рим, где архитекторы включают в архитектурный ансамбль не только отдельные сооружения и площади, но и улицы, начало и конец которых отмечены архитектурными или скульптурными акцентами. На смену статуе приходит обелиск или фонтан: Тритона на площади Барберини, фонтаны Четырех рек и Мавра на площади Навона (Л. Бернини). Архитектуру отличает чрезмерный декор, пластическая выразительность и динамичность форм. Интерьеры зданий, в том числе и храмовых, декорированы резьбой по камню и дереву, лепниной, позолотой (Ф. Борромини, римская церковь Сан Иво, 1642
1660; его же церковь Сан Карло алле Куатро Фонтане). Барочная скульптура украшает фасады и интерьеры церквей, вилл, городских палаццо, сады и парки, алтари, надгробия, фонтаны.
Джованни Лоренцо Бернини (1598 - 1680) в качестве придворного архитектора и скульптора римских пап возглавлял все основные архитектурные, скульптурные и декоративные работы: церковь Сант Андреа аль Квиринале, 1658 - 1678; королевская лестница Ватиканского дворца (Scala regia); киворий в соборе св. Петра (1657 - 1666); колоннада собора св. Петра и площадь у этого собора (1656 - 1667). Как скульптор обращался к сюжетам как античным, так и христианским («Аполлон и Дафна», «Давид», «Экстаз св. Терезы» в церкви Санта Мария делла Витториа в Риме), создал множество скульптурных алтарей для римских церквей, надгробия знаменитым людям своего времени, фонтаны главных площадей Рима, явился создателем барочного портрета (портреты герцога д'Эсте, Людовика XIV).
В живописи на рубеже XVI - XVII вв. возникают «Болонский академизм», связанный с творчеством братьев Аннибале, Агостино и Лодовико Каррачи и караваджизм. Братья Каррачи, мастера монументально-декоративной живописи (роспись галереи палаццо Фарнезе в Риме на сюжеты овидиевых «Метаморфоз» (1597 - 1604) в 1585 г. в Болонье основали «Академию направленных на истинный путь», заложившую основы европейского академического образования. Аннибале Карраччи явился создателем так называемого героического пейзажа. Микеланджело Меризи, прозванный Караваджо (1573 - 1610), дал наименование течению, противостоявшему академизму. Родоначальник бытовой живописи, он изображал простолюдинов, картежников, гадалок. Особенностью его живописи было контрастное светотеневое решение полотен («Лютнист», около 1595 г.; «Игроки», 1594 - 1595 гг.). Религиозные темы Караваджо воплощает в реалистическом ключе («Евангелист Матфей с ангелом», «Призвание апостола Павла»).
[bookmark: bookmark49]2. Барокко в Голландии и Фландрии
Фламандское искусство XVII в. В XVII в. нидерландское искусство разделилось на две школы - фламандскую и голландскую. Основные жанры живописи Фландрии - сюжеты из Священного писания, античные мифологические сцены, портреты именитых заказчиков, сцены охоты, огромные натюрморты. Питер Пауль Рубенс (1577 - 1640) - великий фламандский живописец, автор алтарных образов для Антверпенского собора: «Воздвижение креста» (1610 -1611) и «Снятие с креста» (1611 - 1614). На полотнах Рубенса запечатлены физическая сила, страстность, упоение природой, композиции насыщены бурным движением. «Союз земли и воды», «Персей и Андромеда», «Похищение дочерей Левкиппа».
Антонис ван Дейк (1599 - 1641) - ученик Рубенса, мастер парадного портрета, пишет аристократов в реалистической манере, отмеченной тонким психологизмом (примеры). Сюжеты мифологические и христианские он трактует лирически («Сусанна и старцы», 1618 - 1620; «Св. Иероним», 1620; «Мадонна с куропатками», нач. 30-х гг.). Якоб Йорданс (1593 - 1678) - еще один ученик Рубенса, испытавший также влияние Караваджо. Темы его творчества - мифологические, христианские, аллегорические; манера письма - реалистическая, излюбленный жанр - бытовой: «Праздник бобового короля», «Сатир в гостях у крестьянина». Особый жанр во фламандском искусстве XVII в. - натюрморт, самый знаменитый мастер - Франс Снейдерс (1579 - 1657), в крупноформатных картинах которого грудами лежат на столах рыба, мясо, фрукты, битая дичь: «Рыбная лавка», «Фруктовая лавка» (1618 - 1621). Жанровая живопись представлена Адрианом Броувером (1601 - 1638). Герои его камерных картин- крестьяне и городской плебс, сюжеты драматичны и вместе с тем ироничны, произведения выполнены в духе голландского реализма, рассчитаны на близкое рассмотрение («Деревенский лекарь», «Драка»).
Голландская живопись XVII в. представлена творчеством «малых голландцев»
мастеров бытовой живописи, специализировавшихся не только по отдельным жанрам (портрет, пейзаж, натюрморт, анималистический жанр), но также и расширившим эту специализацию внутри тематики: вечерние и ночные пейзажи (Арт ван дер Нер), «ночные пожары» (Экберт ван дер Пул), зимние пейзажи (Аверкамп), корабли на рейде (Я. Порселлис); натюрморты - «завтраки» (П. Клас и В. Хеда), цветы и фрукты (Б. ван дер Аст, Я. ван Хейсум).
Франс Халс (около 1580 - 1666) - крупнейший портретист, работавший как в жанре группового портрета: «Стрелковая гильдия св. Адриана», 1633 г.; «Стрелковая гильдия св. Георгия», 1627 г., так и писавший индивидуальные портреты, которые исследователи называют жанровыми: «Портрет Хейтхейзена», «Малле Бабе» (нач. 30-х гг.), «Цыганка». Почерк художника отличает эскизная, стремительная манера письма, корпусный мазок. Ян Вермеер Делфтский (1632 - 1675) изображал бюргерский быт и вместе с тем предопределил многие колористические искания XIX в., в том числе и импрессионистические. «У сводни» (1656), «Девушка, читающая письмо», «Кавалер и дама у спинета», «Офицер и смеющаяся девушка» и др. Главные достоинства художника
в передаче света и воздуха. Вермеер впервые в живописи XVII в. писал пейзажи с натуры («Улочка», «Вид Делфта»).
Рембрандт Харменс ван Рейн (1606 - 1669) - великий голландский живописец XVII в., график-офортист и рисовальщик. «Анатомия доктора Тулпа» (1632), «Жертвоприношение Авраама», «Автопортрет с Саскией на коленях» (1636), «Даная». 1640 - 50-е гг. - пора творческой зрелости: «Святое семейство», «Ночной дозор» (1642) - групповой портрет стрелковой роты капитана Баннинга Кока. Сложное взаимодействие цвета и света создает определенную эмоциональную среду и психологическую характеристику образа. Рембрандт умел создавать портрет-биографию («Портрет старика в красном», около 1654). В 1650-е гг. Рембрандт создал свои лучшие офорты: «Слепой Товит», «Снятие с креста», «Положение во гроб», «Поклонение пастухов», «Три креста», 1653 и 1660. Эпилог творчества Рембрандта - «Блудный сын» (около 1668 - 1669).
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[bookmark: bookmark51]Вопросы и задания
Что явилось основанием для возникновения стиля барокко?
Перечислите основные признаки стиля барокко.
Черты нового стиля в скульптуре.
Какие черты стиля барокко присутствуют в живописи Караваджо?
Что общего в живописной манере Рубенса, Ван Дейка и Йорданса?
Какие черты барокко присутствуют во «внестилевой» живописи Рембрандта?
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ЛЕКЦИЯ 6. Искусство Испании и Франции в XVII веке
[bookmark: bookmark53]Искусство Испании
Расцвет живописи в испанском искусстве XVII в. - так называемый«золотой век испанской живописи» начинается с творчества Эль Греко (настоящее имя - Доменико Теотокопули, 1541 - 1614), работающего над религиозными сюжетами («Взятие под стражу», «Моление о чаше», «Святое семейство»), алтарными образами («Погребение графа Оргаса», церковь Сан Томе, Толедо). Эль Греко обращается к античным мифам («Лаокоон»), пишет портреты и пейзажи («Вид Толедо»). Фигуры персонажей всегда удлиненные. Испанские художники первой половины XVII в. наследуют традиции Караваджо, проявляя интерес к жанровой живописи, так называемым «бодегонес» (от слова bodegon - трактир, харчевня, лавка). Хусепе Рибера (1591 - 1652) предпочитает изображать сцены мученичества (Св. Себастьян»), при этом святые на его полотнах изображены как простолюдины. К подобным персонажам относится и «Хромоножка». Расцвет творчества Риберы относится к 30-40-м гг., образы становятся обобщенно-глубокими, более выразительными: «Св. Инесса».
Севильской школе принадлежит творчество Франсиско Сурбарана (1598 - 1664), главные персонажи его картин - монахи («Св. Лаврентий» с символом мученичества - жаровней в руках). Образы полны одухотворенности, величия, ясности и простоты («Посещение св. Бонавентуры Фомой Аквинским»). Лаконизм и выразительность пластических средств Сурбарана особенно прослеживаются в его натюрмортах. Самый значительный художник этого периода - Диего Родригес де Сильва Веласкес (15991660), придворный живописец короля Филиппа IV. Ранние работы «Завтрак», «Водонос» выполнены в жанре бодегонес. Веласкес почти не пишет произведения на религиозные и античные мифологические сюжеты, а те, которые он избирает, трактуются им как жанровые сцены («Христос в гостях у Марии и Марфы», «Вакх в гостях у крестьян», «Кузница Вулкана»), «Сдача Бреды» - середина 30-х гг. Веласкес - один из создателей парадного, репрезентативного портрета: конные портреты Филиппа IV, инфанта Балтазара Карлоса, графа Оливареса, папы Иннокентия X и др.; портреты шутов: Себастьяна де Морра, Эль Примо, карлика «Дона Антонио» (конец 30-х - 40-е гг.). В последнее десятилетие жизни Веласкес создал три самых известных своих произведения: «Венера с зеркалом»; «Менины», «Пряхи».
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Архитектура и искусство Франции
Вторая половина XVII века - время сложения французской национальной школы в изобразительном искусстве. Формирование классицизма как стиля сначала проявляется в архитектуре: «Мэзон-Лафит» Франсуа Мансара (1642 - 1650). В живописи классицизм предвосхищают представители «живописи реального мира» Луи Ленен (1593 - 1648) - автор «Посещения бабушки», «Крестьянской трапезы», «Семейства молочницы» и Жорж де Латур (1593 - 1652). В 1630-х - 40-е гг. художник пишет, в основном, религиозные картины. Огромное символическое значение в произведениях Латура имеет свет, придающий его композициям оттенок таинственного, неземного («Магдалина со свечой и зеркалом», «Св. Ирина», «Явление ангела св. Иосифу»). Его художественный язык отличают строгость, конструктивная ясность, четкость композиции, пластическое равновесие обобщенных форм: «Св. Себастьян и святые жены».
Создателем классицистического направления в живописи Франции XVII в. стал Никола Пуссен (1594 - 1665), автор полотен на темы античной мифологии, светской и библейской истории. Его манеру отличают композиционная уравновешенность, плавный и четкий линейный ритм, статуарная пластика, колорит построен на созвучии сильных, глубоких тонов: «Смерть Германика», «Танкред и Эрминия». В первый период творчества он много пишет на античный сюжет: «Царство Флоры» (1632), «Спящая Венера», «Венера и сатиры». С нач. 40-х гг. в творчестве Пуссена намечается перелом. Это новое настроение выражено в «Аркадских пастухах» (1650). С конца 40-х - в 50-е гг. колористическая гамма Пуссена, построенная на нескольких локальных цветах, становится все скупее. Пуссен явился создателем классического идеального пейзажа в его героическом виде. Героический пейзаж Пуссена (как и всякий классицистический пейзаж) - это не реальная природа, а природа «улучшенная», сочиненная художником, ибо только в таком виде она достойна быть предметом изображения в искусстве: «Пейзаж с Полифемом», 1648 г.
В 1660-х гг. (время правления Людовика XIV - «короля-солнце») в искусстве происходит процесс регламентации, полного подчинения и контроля со стороны королевской власти. Ведущим стилем всего искусства официально становится классицизм. Со втор. пол. XVII в. Франция прочно и надолго занимает ведущее место в художественной жизни Европы.
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В чем заключалось своеобразие испанской барочной живописи?
Определите основные признаки творческой манеры Эль Греко.
В каких отношениях находилось искусство барокко с искусством классицизма?
Какова концепция стиля «классицизм» в архитектуре?
Приведите примеры памятников архитектуры французского классицизма XVII в.
В чем проявилось новаторство живописи Н. Пуссена?
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Искусство стран Западной Европы и России в XVIII веке
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В первой половине XVIII в. во Франции рококо (от «раковина») - ведущий стиль. Свое главное выражение он нашел в прикладном искусстве - в мебели, посуде, бронзе, фарфоре, а в архитектуре преимущественно в интерьере (за исключением Германии и
Австрии: дворец Сан-Суси в Потсдаме, арх. Г.В. Кнобельсдорф, 1745 - 1747). Искусство рококо построено на асимметрии, избыточной декоративности, сюжеты преимущественно любовные, любимые героини - нимфы, вакханки, Диана, Венера.
Жан Антуан Ватто (1684 - 1721) - автор «Савояра», мастер изображения галантных празднеств: «Капризница», «Праздник любви», «Общество в парке», «Затруднительное предложение», «Паломничество на остров Киферу», 1717. Театральность характерна для всего искусства XVIII в. и для Ватто особенно: действие разыгрывается на переднем плане, который выглядит как площадка сцены. Ватто хорошо знал актерский быт и не раз писал актеров итальянской и французской комедии («Жиль»). Франсуа Буше (1703 - 1770) - «Первый художник короля», директор Академии, автор панно для отелей, картин для богатых домов и дворцов, картонов для мануфактуры гобеленов, театральных декораций, книжных иллюстраций, рисунков вееров, обоев, каминных часов, карет, эскизов костюмов и т.д. Типичные сюжеты - «Триумф Венеры» или «Туалет Венеры», «Венера с Амуром» (с Вулканом, с Марсом), «Купанье Дианы» и т.п. Жан Оноре Фрагонар (1732 - 1806) - живописец-импровизатор. Главные достоинства его живописи - свет и воздух. Писал галантные сцены, бытовые картинки, идиллические семейные сцены, темы исторические и литературные, натюрморты («Счастливые возможности качелей», 1768, «Поцелуй украдкой», 80-е гг.).
В архитектуре наблюдается стилизация под античные образцы, простота и ясность пропорций, изящество рококо сочетается со строгостью неоклассицизма. В ландшафтной архитектуре в моду входит английский тип парка, в орнаментике используются греческие мотивы - меандр, пальметты. Малый Трианон в Версальском парке (Жак Анж Габриэль, 1763 - 1764), церковь св. Женевьевы в Париже - архитектор Ж.-Ж. Суффло, 1764 (с 1791 г. - Пантеон, место захоронения знаменитых людей Франции), Парижская застава де ла Вилетт Клода Никола Леду.
Жан Батист Симеон Шарден (1699 - 1779) - мастер натюрморта, сумевший по- новому взглянуть на «тихую жизнь» предметов кухонного обихода: «Медный котел», 1734, «Натюрморт с серебряным кубком», 1750), Шарден пишет размеренную, уютную бытовую среду («Молитва перед обедом»,1740; «Прачка»,1735; «Женщина, моющая кастрюли», 1736).
Этьен Морис Фальконе (1716 - 1791), приглашенный в 1765 году в Россию, автор памятника Петру I («Медный всадник»). Фальконе отдал большую дань рокайльной скульптуре, создавая модели для бисквита и фарфора, с 1757 года работал начальником скульптурной мастерской на Севрской мануфактуре. Жан Антуан Гудон (1741 - 1828) создал галерею портретов ученых, философов, людей искусства -статуя сидящего Вольтера (1781).
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Английское зодчество XVIII в. осваивает принципы ренессансной архитектуры, беря за образец творчество Палладио и Виньолы (например, творчество Иниго Джонса; 1573 - 1652). Поколением позже Кристофер Рен (1632 - 1723), строитель знаменитого собора св. Павла (1675 - 1710), и более 50 приходских церквей Лондона, один из строителей дворца Хемптон-Корт (1689 - 1694), создатель проекта перепланировки лондонского центра после «Великого пожара» 1666 г., остается верен в основном классицистическим принципам разумности и рационализма.
Расцвет национальной школы живописи в Англии начинается с Уильяма Хогарта (1697 - 1764), графика и живописца, сатирически изображающего современную жизнь, теоретика искусства (трактат «Анализ красоты», 1753). Автор живописных серий («Карьера проститутки», 1732, «Карьера мота», 1735; «Модный брак», 1743 - 1745); исторических полотен, картин на религиозные сюжеты, портретов («Семья Вудз Роджерс», 1729; «Семья Строуд», 1738; «Семья Фаунтин», 1730; «Мистрис Энн Хогарт», 1738; «Епископ Хоудли», 1743; «Дэвид Гаррик с женой», 1757; «Автопортрет с собакой», 1745; «Девушка с креветками», 1760-е гг.). Джошуа Рейнолдс (1723 - 1792) - первый президент Академии художеств, живописец и теоретик, самый известный портретист в Британии, создал длинную галерею портретов. Это портреты полководцев («Адмирал лорд Дж. Хитфилд», 1787 - 1788), писателей («Лоренс Стерн», 1760), актеров («Дэвид Гаррик», 1768; «Сара Сиддонс в образе музы трагедии», 1784), лондонских красавиц («Нелли 0'Брайен», 1760 - 1762), пользовавшиеся огромным успехом детские портреты. Томас Гейнсборо (1727 - 1788) - второй великий английский портретист, представитель сентиментализма. Светлая колористическая гамма серо-голубых, зеленоватых оттенков становится отличительной для его живописи. В портретах Гейнсборо отсутствуют аллегории, он не подчеркивает той роли, которую модель играет в обществе (портрет Сары Сиддонс, 1783 - 1785). Пейзаж в портретах Гейнсборо имеет огромное значение («Мистер Эндрюс с женой», около 1749; «Миссис Грэхем», 1777; «Голубой мальчик» - портрет Джонатана Баттола, около 1770; «Сквайр У. Хэллет с женой», или «Утренняя прогулка», 1785; «Портрет Элисбет, герцогини де Бофор» 70-е гг.).
[bookmark: bookmark60]3. Архитектура и искусство России
Русское искусство XVIII в. первоначально развивалось в русле барокко. В Петербурге и Москве в этот период работают архитекторы П. Еропкин, Д. Трезини, И. Коробов, С. Чевакинский, Д. Ухтомский, В. Растрелли, М. Казаков, В. Баженов, И. Старов. Портретная живопись, сменившая парсуну XVIIв., первоначально нашла свое выражение в творчестве И. Никитина и А. Матвеева, а затем в творчестве А. Антропова, И. Вишнякова и И. Аргунова. На смену барокко в конце века приходит классицизм, наивысшего расцвета достигает портретная живопись, в этот период работают Ф. Рокотов, Д. Левицкий и В. Боровиковский.
Больших успехов достигает в XVIII в. и скульптура. Скульпторы Ф. Шубин (портреты Екатерины II), М. Козловский (памятник А.В. Суворову, «Бдение Александра Македонского»), И. Мартос (памятник Минину и Пожарскому в Москве), Ф. Щедрин.
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[bookmark: bookmark62]Вопросы и задания
В чем различие стилей рококо и барокко?
В чем особенность французской живописи «галантного» века?
Каковы общие черты классицизма XVII и XVIII вв.?
В чем особенность образов скульптурных портретов Жана-Антуана Гудона?
Как происходит становление портретного жанра в живописи Англии XVIII вв.?
В чем состоит своеобразие русской барочной архитектуры?
Назовите характерные черты русского портрета XVIII в.
Приведите примеры выдающихся произведений русской классицистской скульптуры.
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ЛЕКЦИЯ 7. Искусство Франции в XIX веке
[bookmark: bookmark64]Французский классицизм последней четверти XVIII - первой трети XIX в.
Накануне и во время Великой революции искусство Франции оказалось захвачено новой волной классицизма. Неоклассицизм, или ампир, стиль империи, монументальный, репрезентативный в экстерьере, изысканно-роскошный во внутреннем убранстве, использующий древнеримские архитектурные формы и орнаменты: проект ансамбля города Шо (1771 - 1773) Клода Никола Леду; Жак Анж Габриэль - площадь Людовика XV (площадь Согласия). В живописи классицистические тенденции проявляются наиболее ярко в творчестве Жака Луи Давида (1748 - 1825) - члена революционного Конвента, а затем - придворного живописца империи. «Клятва Горациев» (1784 - 1785), «Смерть Марата» (1793), «Сабинянки» (1795 - 1799), «Наполеон на Сен-Бернарском перевале», 1801; «Коронация», 1805 - 1807). Помимо исторических композиций, Давид оставил большое количество прекрасных по живописи и характеристике портретов: парные портреты супругов Серезиа (1795), портрет мадам Рекамье (1800). Жан Огюст Доминик Энгр (1780 -1867) - ученик Давида, выдающийся портретист: «Автопортрете в возрасте 24-х лет» (1804), портрет мадам Ривьер (1805), портрет художника Франсуа Мариуса Гране (1807), портрет мадам Девосе (1807), «Портрет мадам де Сенонн», 1814; «Портрет мадам Инес Муатессье», 1856). «Купальщица Вальпинсон».
[bookmark: bookmark65]Романтизм во французской живописи
Романтическая живопись во Франции возникает как оппозиция классицистической школе Давида. Патетический характер романтических произведений, тяготение к экзотическим мотивам, к историческим и литературным сюжетам. Идеал романтиков туманен, оторван от реальности, но всегда возвышен и благороден. Первый художник этого направления - Теодор Жерико (1791 - 1824), мастер героических монументальных форм. «Офицер конных егерей императорской гвардии, идущий в атаку» (1812), «Раненый кирасир, покидающий поле боя» (1814), «Плот «Медузы» (1816). Серия литографий «Большая английская сюита», 1821. «Скачки в Эпсоме» (1821 -1823).
Последние работы Жерико - портреты сумасшедших: «Гиена Сальпетриера», «Клептоман», «Сумасшедшая, страдающая пристрастием к азартным играм», «Вор детей», «Умалишенный, воображающий себя полководцем». Эжен Делакруа (1798 - 1863) - вождь романтизма. «Ладья Данте» (1822), «Хиосская резня» (1824), «Смерть Сарданапала» (1827 г.). Воплощает революцию 1830 г. в аллегорическом образе «Свободы на баррикадах». «Алжирские женщины в своих покоях» (1834) и «Еврейская свадьба в Марокко» (ок. 1841 г.) написаны после поездки в Марокко и Алжир.
[bookmark: bookmark66]3. Возникновение и развитие реализма
Реализм складывается во Франции в 1840 - 50-х гг. В искусстве начинаются поиски обобщенного, монументального образа нового героя - человека труда. Реализм в пейзаже начинается с так называемой барбизонской школы - группы молодых живописцев (Теодор Руссо, Диаз делла Пенья, Жюль Дюпре, Констан Тройон и др.), приехавших в Барбизон писать этюды с натуры. Шарль Франсуа Добиньи (1817 - 1878): «Деревня на берегу Уазы», 1868. Жан Франсуа Милле (1814 -1875) сложился как мастер крестьянской темы в 40-х гг., когда приехал в Барбизон: «Веятель» (1848), «Сеятель» (1850), «Собирательницы колосьев» (1857), «Анжелюс» (1859), «Человек с мотыгой» (1863). Милле достигает впечатления торжественной простоты спокойного мирного труда и при помощи объемно-пластической трактовки и ровной цветовой гаммой. Один из самых тонких мастеров французского пейзажа середины - второй половины XIX в. - Камиль Коро (1796 - 1875), создатель «пейзажа настроения» («Воз сена», «Колокольня в Аржантейе», «Мост в Манте», 1868 - 1870; «Башня ратуши в Дуэ», 1871). Человек в пейзажах Коро органически входит в мир природы («Семья жнеца», около 1857). Становление критического реализма в жанровой живописи связано с именем Гюстава Курбе (1819 - 1877). Простые жанровые сцены он умел трактовать как возвышенно-исторические; незатейливая провинциальная жизнь получила под его кистью героическую окраску. В Салоне 1842 г. он дебютирует «Автопортретом с черной собакой», в 1846 г. пишет «Автопортрет с трубкой». Ранний период творчества овеян романтическим чувством («Влюбленные в деревне». Салон 1845 г.; «Раненый», Салон 1844 г.). Революция 1848 г. сближает Курбе с Бодлером и с некоторыми будущими участниками Парижской коммуны. Художник обращается к темам труда и нищеты: «Дробильщики камней» (1849 - 1850; утеряна после Второй мировой войны). «После обеда в Орнане» (1849), «Похороны в Орнане» завершает поиски художником монументальной картины на современный сюжет (1849). В 1855 г. Курбе не был принят на международную выставку, открыл свою экспозицию в деревянном бараке («Павильоне реализма»). «Ателье» (1855), «Встреча» (1854).
Все исторические события, происходившие во Франции, начиная с революции 1830 г. и кончая франко-прусской войной и Парижской коммуной 1871 г., нашли отражение в графике Оноре Домье (1808 - 1879). В конце 20-х гг. Домье стал заниматься литографией и приобрел известность среди издателей гравюр: «Гаргантюа» (1831) - карикатура на Луи Филиппа, «Законодательное чрево», «Улица Транснойен», серии «Карикатюрана» (1836 - 38), «Парижские типы», «Парижские впечатления».Работал в журналах «Карикатюр», «Шаривари». В 40-е гг. создает серии «Прекрасные дни жизни», «Синие чулки», «Представители правосудия». Живопись Домье полна печальной суровости. Предметом изображения становится мир простых людей: прачек, водоносов, кузнецов, бедных горожан, городской толпы. («Восстание», 1848; «Семья на баррикаде», 1848 - 1849; «Вагон III класса», около 1862 г.). Динамичность, переданная точно найденным жестом и поворотом фигуры, и силуэтное ее построение - средства, которыми художник создает монументальность образа («Прачка»).
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[bookmark: bookmark68]Вопросы и задания
В чем заключались специфические особенности новой волны классицизма
в архитектуре?
Назовите характерные черты ампира.
Было ли что-то общее между романтизмом и реализмом XIX^?
Чем романтизм XIX в. отличается от ранее существовавших романтических тенденций?
Проследите тенденции романтизма и реализма в искусстве неоклассицизма.
Какие сюжеты привлекали художников-романтиков?
Какие сюжеты привлекали художников-реалистов?
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Русское искусство в XIX веке
[bookmark: bookmark70]1. Классицизм в русском искусстве и архитектуре первой трети XIX века
Главенствующий стиль первой трети XIX в. - зрелый, или высокий, классицизм (русский ампир), в это время решаются большие градостроительные задачи. В Петербурге завершается планировка основных площадей столицы: Дворцовой и Сенатской, создаются лучшие ансамбли города, после пожара 1812 года интенсивно строится Москва. Идеалом становится античность в ее греческом варианте, используется дорический (или тосканский) ордер. Огромную роль в общем облике здания играет скульптура. Архитектура высокого классицизма двухцветна: колонны и лепные статуи - белые, фон - желтый или серый.
Крупнейшие архитекторы этого времени: Андрей Никифорович Воронихин (1759 - 1814) - автор проекта Казанского собора (1801 - 1811), Горного кадетского корпуса (1806 - 1811, ныне Горный институт); Тома де Томон (ок. 1760 - 1813) - автор ансамбля Биржи (1805 - 1810) на стрелке Васильевского острова; Андреян Дмитриевич Захаров (1761 - 1811), автор главного ансамбля Петербурга - Адмиралтейства (1806 - 1823). Сотрудничал со скульпторами Ф. Щедриным - автором изображений нимф, держащих глобусы, и И. Теребеневым - автором рельефного фриза «Заведение флота в России». Ведущим петербургским архитектором был Карл Иванович Росси (1777 - 1849), автор проекта Михайловского дворца (1819 - 1825, ныне Русский музей), ансамбля Дворцовой площади (1819 - 1829). Построил Триумфальную арку, венчаемую колесницей Славы, открывающую выход к Большой Морской улице, к Невскому проспекту, ансамбль: Александрийский театр с прилегающей к нему Александрийской площадью, Театральная улица за фасадом театра (ныне улица Росси), и завершающая его Чернышева площадь у набережной Фонтанки. Здание Сената и Синода (1829 - 1834) на Сенатской площади. Представитель позднего классицизма Василий Петрович Стасов (1769 - 1848) - автор Павловских казарм на Марсовом поле в Петербурге, 1817 - 1821), Императорских конюшен на набережной Мойки, 1817 - 1823), собора Измайловского полка, 1828 - 1835), триумфальных арок (Нарвские и Московские ворота), интерьеров Зимнего дворца после пожара 1837 г. и Екатерининского Царскосельского дворца после пожара 1820 г.
В Москве в это время работает Осип Иванович Бове (1784 - 1834),
перестроивший Торговые ряды на Красной площади, реконструировавший всю прилегающую к Кремлю территорию, включая большой сад у его стен с воротами со стороны Моховой улицы, гротом у подножия Кремлевской стены и пандусами у Троицкой башни. Бове создает ансамбль Театральной площади (1816 - 1825), строя Большой театр и связывая новую архитектуру с древней китайгородской стеной., здания Первой Градской больницы (1828 - 1833) и Триумфальные ворота у въезда в Москву со стороны Петербурга (1827 - 1834, ныне на проспекте Кутузова), церковь Всех скорбящих радости на Большой Ордынке в Замоскворечье, которую Бове пристроил к возведенным в конце XVIII в. Баженовым колокольне и трапезной.
Почти всегда вместе работали Доменико Жилярди (1788 - 1845) и Афанасий
Григорьевич Григорьев (1782 - 1868). Жилярди перестроил казаковский Московский университет (1817-1819). Много и удачно Жилярди и Григорьев работали в усадебной архитектуре (усадьба Усачевых на Яузе, 1829 - 1831; имение Голицыных «Кузьминки», 1820-е гг., дом Луниных у Никитских ворот - Д. Жилярди, 1818 - 1823); дом Хрущевых, 1815 - 1817, ныне музей А.С. Пушкина, построенный А. Григорьевым; его же дом Станицкой, 1817 - 1822, ныне музей Л.Н. Толстого, оба на Пречистенке.
К 1840-м гг. классицизм утяжелился, усложнился: Исаакиевский собор в Петербурге, строившийся Огюстом Монферраном 40 лет (1818 - 1858), один из последних выдающихся памятников культового зодчества в Европе XIX в., объединивший лучшие силы архитекторов, скульпторов, живописцев, каменщиков и литейщиков.
Скульптор Иван Петрович Мартос (1752 - 1835) - автор надгробия Е.И. Гагариной, 1803), памятника Минину и Пожарскому (1818), скульптур для Казанского собора (рельеф «Иссечение воды Моисеем»). Степан Степанович Пименов (1784 - 1833) и Василий Иванович Демут-Малиновский (1779 - 1846):
скульптурные группы для Горного института (1809 - 1811, Демут-Малиновский - «Похищение Прозерпины Плутоном», Пименов - «Битва Геракла с Антеем»), колесница Славы (композиция «Победа») и колесница Аполлона для Дворцовой Триумфальной арки и Александрийского театра. Статуи Барклая-де-Толли и Кутузова (1829 - 1836) у Казанского собора работы Бориса Ивановича Орловского (1793 - 1837). В станковой скульптуре классицизм представлен творчеством мастера медальерного искусства Федора Толстого (1783 - 1873), автора знаменитых рельефов-медальонов, посвященных войне 1812 г. («Народное ополчение», «Битва Бородинская», «Битва при Лейпциге», «Мир Европе»). Петр Карлович Клодт (1805 - 1867), автор коней для Нарвских Триумфальных ворот в Петербурге (арх. В. Стасов), «Укротителей коней» для Аничкова моста (1833 - 1850), памятника Николаю I на Исаакиевской площади (1850 - 1859), И.А. Крылову в Летнем саду (1848 - 1855).
В живописи классицизм развивали академические художники в историческом жанре (А.Е. Егоров - «Истязание Спасителя», 1814; В.К. Шебуев - «Подвиг купца Иголкина», 1839; Ф.А. Бруни - «Смерть Камиллы, сестры Горация», 1824; «Медный змий», 1826 - 1841). Но истинные успехи живописи лежали в русле романтизма. В портретном жанре ведущее место занимает Орест Кипренский (1782 - 1836). Портреты Е.П. Ростопчина (1809), Д.Н. Хвостова (1814), мальчика Челищева (около 1809), полковника лейб-гусаров E.B. Давыдова (1809), один из лучших прижизненных портретов А.С. Пушкина (1827), портрет Авдулиной (около 1822).
Выдающийся представитель московской портретной школы 20 - 30-х гг. - Василий Андреевич Тропинин (1776 - 1857): портрет сына Арсения (около 1818), портрет Булахова (1823), портрет А.С. Пушкина. Тропинин - создатель особого типа портрета-картины, т. е. портрета, в который привнесены черты жанра: «Кружевница», «Пряха», «Гитарист», «Золотошвейка». Родоначальник бытового жанра - Алексей Гаврилович Венецианов (1780 - 1847), посвятивший свое творчество изображению крестьянской жизни. «Гумно» (1821 - 1823) - трудовая сцена в интерьере. Сочетание классицизма и сентиментализма с романтизмом на пути к реализму: «Весна. На пашне», «На жатве. Лето».
[bookmark: bookmark71]2.	Романтизм и новые поиски художников середины века
Русская историческая живопись 30 - 40-х гг. развивалась под знаком романтизма. Карл Павлович Брюллов (1799 - 1852): «Итальянское утро» (1823), «Итальянский полдень» (1827). «Последний день Помпеи» (1830 - 1833). Блестящий портретист: «Всадница» (1832); портрет Ю.П. Самойловой с воспитанницей Амацилией (около 1839), портрет АН. Струговщикова, 1840; Автопортрет, 1848.
Центральной фигурой в живописи середины века был Александр Андреевич Иванов (1806 - 1858) - автор великой картины «Явление Христа народу» (1837 - 1857). Но главным истоком для жанровой живописи второй половины столетия явилось творчество Павла Андреевича Федотова (1815 - 1852), ставшего художником после окончания военной карьеры. Федотов начал с бытовых рисунков и карикатур, постепенно пришел к жанровой бытовой живописи: «Свежий кавалер» (1846), «Сватовство майора» (1848), «Завтрак аристократа» (1849 - 1851) «Вдовушка» (1851), «Анкор, еще анкор!» (около 1851). «Портрет Н.П. Жданович за клавесином» (1849). Искусством Федотова завершается развитие живописи первой половины XIX в., и вместе с тем оно знаменует начало нового этапа - искусства критического, или демократического, реализма.
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Василий Григорьевич Перов (1834 - 1882) с обличительным пафосом показал многие стороны простой будничной жизни в картинах «Сельский крестный ход на Пасхе», 1861; «Чаепитие в Мытищах», 1862), «Проводы покойника», 1865; «Последний кабак у заставы», 1868), «Тройка», 1866), «Приезд гувернантки в купеческий дом», 1866). К рубежу 60 - 70-х гг. относятся лучшие портретные работы мастера: портреты Ф.М. Достоевского (1872), А.Н. Островского (1871), И.С. Тургенева (1872). В поздних полотнах Перова сатира сменяется юмором («Охотники на привале», 1871; «Птицелов», 1870).
В 1870-е гг. в Петербургской академии художеств назревает борьба за право искусства обратиться к реальной жизни, вылившаяся в 1863 г. в «бунт 14-ти», который привел к образованию Товарищества передвижных художественных выставок (1870 - 1923). Товарищество было создано по инициативе Мясоедова, поддержано Перовым, Ге, Крамским, Саврасовым, Шишкиным, братьями Маковскими и др. В 70 - 80-х гг. к ним присоединились Репин, Суриков, Васнецов, Ярошенко, Савицкиц, Касаткин и др. С середины 80-х гг. участие в выставках принимают Серов, Левитан, Поленов. Вождем передвижничества был Иван Николаевич Крамской (1837 - 1887), создавший целую галерею образов крупнейших деятелей русской культуры - портреты Салтыкова-Щедрина (1879), Некрасова (1877), Л. Толстого (1873). Другой организатор Товарищества - Николай Николаевич Ге (1831 - 1894), автор «Тайной вечери» (1863), исторической картины «Петр I допрашивает царевича Алексея Петровича в Петергофе». «Что есть истина? Христос и Пилат» (1890), «Голгофа» (1893).
Вершиной критического реализма считается творчество Репина и Сурикова. Илья Ефимович Репин (1844 - 1930), автор картин «Бурлаки на Волге» (1870 - 1873), «Крестный ход в Курской губернии» (1880 -1883). Целый ряд картин Репина конца 70 - 80-х гг. написан на историко-революционную тему: «Арест пропагандиста»; «Отказ от исповеди» (1879 - 1885), «Не ждали» (1884 -1888). К концу 70-х - к 80-м гг. относятся и основные произведения Репина исторического жанра: «Царевна Софья» (1879), «Иван Грозный и сын его Иван 16 ноября 1581 года» (1885), «Запорожцы пишут письмо турецкому султану» (1891). Репин оставил нам образы знаменитых русских писателей, композиторов, актеров: портреты А.Ф. Писемского (1880), М. Мусоргского, В. Стасова, Л. Толстого, актрисы П.А. Стрепетовой, членов семьи художника («Осенний букет», 1892 - портрет дочери Веры). В творчестве Василия Ивановича Сурикова (1848 - 1916) историческая живопись обрела свое современное понимание, отразившееся в картинах «Утро стрелецкой казни» (1881), «Меншиков в Березове», 1883), «Боярыня Морозова» (1887), «Взятие снежного городка» (1891), «Покорение Сибири Ермаком» (1895), «Переход Суворова через Альпы в 1799 году» (1899), «Степан Разин» (1906).
В творчестве Виктора Михайловича Васнецова (1848 - 1926) преобладает фольклорный образ, обращение к сказке, былине или эпосу: «После побоища Игоря Святославовича с половцами» (1880), «Аленушка» (1881), «Витязь на распутье» (1882), «Богатыри» (1889).
[bookmark: bookmark73]4. Русское искусство XIX -XX века
С кризисом народнического движения, в 90-е гг., реалистический метод себя изживает. Все виды искусства - живопись, театр, музыка, архитектура выступили за обновление художественного языка, большую роль в этом сыграли художники объединения «Мир искусства», собравшие лучшие художественные силы в Петербурге, издававшие свой журнал. В поисках «красоты и гармонии» художники пробуют себя в самых разных техниках и видах искусства - от монументальной живописи и театральной декорации до оформления книги и декоративно-прикладного искусства. На рубеже веков сложился стиль, затронувший все пластические искусства, начиная с архитектуры и кончая графикой, получивший название стиля модерн.
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Назовите выдающихся архитекторов первой трети века и их основные сооружения.
Дайте характеристику направления «сентиментализм».
Проанализируйте черты классицизма и романтизма в картине К. Брюллова «Последний день Помпеи».
Назовите характерные особенности скульптуры русского классицизма.
Почему А. Иванова называют «гением синтеза классики с романтизмом»?
В чем заключается метод русского критического реализма?
Назовите выдающихся художников-передвижников.
Перечислите шедевры русской исторической живописи конца XIX в.
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ЛЕКЦИЯ 8. Импрессионизм и постимпрессионизм во Франции
[bookmark: bookmark77]1. Источники, принципы и основные представители импрессионизма.
Течение возникает в 1863 году, название происходит от англ. Impression - впечатление, и связано с названием пейзажа К. Моне «Восход солнца. Впечатление». Импрессионисты стремились передать в своих произведениях непосредственное впечатление от окружающей среды, создавая живописными средствами иллюзию световоздушной среды. Для этого они разложили цвет на весь спектр, стараясь писать чистым цветом, не смешивая его на палитре и используя оптическое восприятие глаза, в котором на определенном расстоянии отдельные мазки сливаются в общий живописный образ. Импрессионизм окончательно вывел живопись на пленэр. Формирование импрессионистов началось вокруг Эдуарда Мане (1832 -1883), автора картин «Берег Сены в Аржантёйе», 1874; «В лодке», 1874; «Нана», 1877; «Бар "Фоли-Бержер"», 1881 - 1882. Позже лидером течения становится Клод Моне (1840 - 1926), интересовавшийся эффектами освещения различного времени суток: «Стога», «Руанский собор», «Вид Темзы и парламента в Лондоне», 1871; «Бульвар Капуцинок в Париже», 1873; «Скалы в Бель-Иле», 1886. «Туман в Лондоне», 1903. Камиль Писсарро (1830 - 1903) работал исключительно в жанре пейзажа, изображая Париж и его окрестности («Бульвар Монмартр», 1897). Пейзажи Иль де Франса в творчестве Альфреда Сислея (1839 - 1899); («Маленькая площадь в Аржантейе», 1872).
Огюст Ренуар (1841 - 1919) - один из самых значительных импрессионистов, его образы построены на гармонии чистых, мажорных, радостных, красочных сочетаний («Бал в Мулен де ла Галетт», 1876; «Зонтики», 1879; «Качели», 1876, «Бал в Буживале», 1883; «Девушка с веером», 1881, портрет актрисы Комеди-Франсез Жанны Самари, 1877). Тематика произведений Эдгара Дега (1834 - 1917) связана с буднями балетного театра, ипподрома, перемежается с изображением женщины за туалетом и сцен труда - прачек, гладильщиц, модисток: «Урок танцев», 1874, «Проездка скаковых лошадей», 1880, «У фотографа», «Танцовщицы на репетиции», «Голубые танцовщицы», 1897, «Гладильщицы», 1882, «Прачки», 1876 - 1878. Творчество выдающегося рисовальщика Анри Тулуз-Лотрека (1864 - 1901), автора афиш, эстампов, пастелей, литографий, рисунков, чаще называемого историками искусства постимпрессионистом, работающего в основном в графике, посвящено типажам парижской богемы и парижского «дна». Он делает плакаты с гротескным изображением знаменитых танцовщиц, певиц кабаре, циркачек: «Танец в Мулен Руж», 1890; «В кафе», 1891. Он проявил себя и как прекрасный портретист (портреты Аристида Бриана, 1893; Оскара Уайльда, 1895; Поля Леклерка, 1897). Импрессионистический метод был доведен до своего логического конца в творчестве таких художников, как Жорж Сера (1859 - 1891) и Поль Синьяк (1863 - 1935), пытавшихся создать научную теорию цвета, приложить к искусству научные открытия в области оптики, они передавали световоздушную среду раздельными укороченными мазками чистых цветов спектра. Отсюда и название этого последнего этапа импрессионизма - неоимпрессионизм, или дивизионизм (от слова division - разделение), или пуантилизм (от франц. point - точка). Синьяк: «Песчаный берег моря», 1890; «Сосна». Сера: «Гуляние на острове Гран-Жатт» (1884 - 1886).
В пластике второй половины XIX в. наиболее близок к импрессионистам Огюст Роден (1840 - 1917). «Бронзовый век», 1878; «Мыслитель», «Ева», «Адам», «Блудный сын», «Мучение», рельефы для дверей Музея декоративных искусств, так называемые «Врата ада», «Граждане Кале»,1886. Влияние Родена на современников было огромно - оно проявилось в творчестве таких выдающихся скульпторов, как Франсуа Помон, Эмиль Антуан Бурдель, Шарль Деспио, Аристид Майоль, Константин Менье.
[bookmark: bookmark78]2. Постимпрессионизм и его представители
К постимпрессионизму относят творчество художников Сезанна, Ван Гога и Гогена, испытавших влияние импрессионизма, но не объединенных ни общей программой, ни общим методом. Сущность исканий Поля Сезанна (1839 - 1906) - в передаче цветом геометрической структуры природных форм. Автор портретов-типов («Курильщик», 1895 - 1900); пейзажей («Гора Сент-Виктуар», «Берега Марны», 1888), натюрмортов («Натюрморт с грушами и персиками», «Натюрморт с корзиной фруктов», 1888 - 1890), редко сюжетные изображения («Игроки в карты», 1890 - 1892, «Купальщицы»).
Винсент Ван Гог (1853 - 1890) - художник, воплотивший душевную смятенность современного человека. «Едоки картофеля», 1885. Под влиянием импрессионистов техника Ван Гога становится более свободной, смелой, палитра высветляется («Пейзаж в Овере после дождя», 1890; «Красные виноградники в Арле», 1888). пессимистический и тревожный, экспрессивный характер его творчества. Ван Гог достигает внутренней экспрессии при помощи особых приемов наложения краски резкими, иногда зигзагообразными, а чаще - параллельными мазками, («Прогулка заключенных», 1890; «Автопортрет с перевязанным ухом», 1889). «Портрет доктора Гаше» и пр.). Экспрессионисты стали называть его своим предтечей. Однако у Ван Гога не было такого количества подражателей, как у Сезанна, так как его искусство значительно более субъективно и эмоционально.
Поль Гоген (1848 - 1903) - возглавил в 1886 году объединение художников «Понт-авенская школа» (Э. Бернар, Л. Анкетен, П. Серюзье, Я. Веркаде и др.). В 1891 г. уезжает на Таити. Гоген и художники его круга стремились передавать не видимость предметов, максимально приближенно к оптическому восприятию человеческого глаза, а их сущность, идею, используя образ как знак, символ, поэтому Гогена связывают с возникновением символизма и примитивизма. Он пользуется предельно упрощенным рисунком, формы изображаемых им предметов нарочито плоскостны, краски чистые и яркие, композиции носят орнаментальный характер, цвет он понимает символически («Женщина, держащая плод», 1893; «А, ты ревнуешь?», 1892; «Таитянская пастораль», «Откуда мы пришли? Кто мы? Куда мы идем?», 1887; «Чудесный источник», 1894).
Группа «Наби» (древнеевр.- «пророки») - Бернар, Боннар, Вюйар, Дени и др. последователи Гогена и Сезанна, стремились к монументальности, подражая Гогену, но оставались скорее в рамках нарядного орнаментального панно (Дени «Священная роща», 1897). Работали в разных видах и жанрах искусства: украшении интерьеров, исполнении эскизов для витражей, тканей, ковров, театральных декораций, в графике, особенно афише. 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 - последнего художественного стиля рубежа веков, которым завершается длительный период развития европейской культуры.
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[bookmark: bookmark80]Вопросы и задания
В чем состояла концепция импрессионизма?
В чем заключается специфика творчества Э. Дега?
Опишите сходство и различие творческих методов К. Моне и О. Ренуара.
В каких сериях К. Моне передает состояния природы в разное время суток и при различной погоде?
Чем отличались постимпрессионисты от импрессионистов?
В чем заключалась живописная концепция П. Сезанна?
Какие средства художественной выразительности использовали в своем творчестве Ван Гог и Поль Гоген?
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Модернистские направления в искусстве XX века
[bookmark: bookmark82]Фовизм и экспрессионизм
Сложности развития художественной культуры XX в. ярко прослеживаются в искусстве Франции, явившейся родиной многих модернистских течений. Фовизм (от франц. Les fauves - дикие) возник в 1905 году, объединял художников Анри Матисса, Андре Дерена, Мориса Вламинка, Альбера Марке, Жоржа Руо, Кеса ван Донгена и др. В декоративных картинах фовистов использовались чрезмерно яркие цвета и нарочито упрощенные, стилизованные плоскостные формы. Анри Матисс (1869 - 1954) отказался от сюжетной повествовательности, изображал пестрые ткани и предметы интерьера, цветы, обнаженное тело. Повышенная звучность цвета, крупные красочные плоскости, условность формы и пространства: панно «Танец» и «Музыка» (1910), декоративное оформление «Капеллы четок» в Вансе (1948 - 1951). Рауль Дюфи (1877 - 1953) - автор нормандских и средиземноморских пейзажей, натюрмортов («Лодки на Сене», 1925). Альбер Марке (1875 - 1947) воспел современный ему Париж. Но это уже взгляд на город не Писсарро или Моне, а человека XX столетия. Для Мориса де Вламинка (1876 - 1958) характерна повышенная экспрессивность в воспроизведении мира. Напряженным цветом, резкими цветовыми аккордами создает он образ мрачной природы, передает ощущение тоски и одиночества («Наводнение в Иври», 1910). Еще более экспрессивно, нервозно искусство Жоржа Руо (1871 - 1958), тяготеющее к гротеску (серия «Клоуны»; «Мы сошли с ума»). Андре Дерен (1880 - 1954) - «Субботний день», 1911 - 1914).
Экспрессионизм (от лат. expressio - выражение) сложился в Германии в 1905 году. В Дрездене студенты архитектурного факультета Высшего технического училища Эрнст Людвиг Кирхнер, Эрих Хеккель и Карл Шмидт-Ротлуф создали объединение «Мост» (1906 - 1912). К ним примкнули Эмиль Нольде, Макс Пехштейн, Кес ван Донген, стремившиеся выразить драматизм бытия в геометрически упрощенных формах в живописи, оперирующей несгармонированными тонами.
Василий Кандинский и Франц Марк создали объединение «Синий всадник» (1911 - 1914), выпуская одноименный альманах. К ним присоединились Август Макке, Генрих Кампендонк, Пауль Клее, Альфред Кубин, Оскар Кокошка. К началу Первой мировой войны оба объединения распались. В творчестве художников отчетливо зазвучали социальные ноты: Георг Грос (1893 - 1959) и Отто Дикс (1891 - 1969): «Окоп», 50 офортов серии «Война»). Наиболее верными позициям экспрессионизма остались австриец Альфред Кубин (1877 - 1955) и Оскар Кокошка (1886 - 1980, портрет доктора-психиатра Фореля, 1908). Экспрессионизм имел своих выразителей и в скульптуре (Эрнст Барлах «Памятник павшим», 1931, Магдебург).
[bookmark: bookmark83]Кубизм, футуризм, абстракционизм
Становление кубизма (от «bizarreries cubiques» («кубические странности») - выражение критика Векселя) связано с творчеством Жоржа Брака и Пабло Пикассо (картина «Авиньонские девушки», 1908, считается первым произведением кубизма). Кубисты отказались от иллюзорного пространства, от изображения воздушной перспективы, деформируя предметы, представляя окружающую реальность как сочетание плоскостей. Кубизм прошел три фазы: сезаннистскую (1907 - 1909), аналитическую (предмет стал представляться с разных точек зрения, 1910 - 1912) и синтетическую (связь с объектом изображения совершенно порвана, 1913 - 1914). В 1908 году группа поэтов и художников (Пабло Пикассо, Жорж Брак, Мари Лорансен и Хуан Грис, поэты Гийом Аполлинер, Макс Жакоб, Андре Сальмон, Гертруда и Лео Стайн и ставший историографом кубизма Даниэль-Анри Канвейлер создала объединение «Бато-Лавуар». Новая группа кубистов «Дю Пюто» (1911 - 1914, Марсель Дюшан, Альберт Глез, Жан Метценже, Фернан Леже, Франсис Пикабиа, Франтишек Купка) образовалась в мастерской Жака Вийона, работая в более абстракционистском ключе. Книга Глеза и Метценже «О кубизме» (1912) - первое теоретическое обоснование кубизма. Кубисты первыми начинают вводить в пространство картины фрагменты газет, афиш, обоев: Ж. Брак «Арии Баха» (1914).
В скульптуре кубизм проявился в творчестве Александра Архипенко (1887 - 1964) - изобретателя контрформы (замена выпуклых частей вогнутыми или пустотами), Анри Лорана (1885 - 1954), Жака Липшица (1891 - 1975), Осипа Цадкина (1890 - 1967): «Памяти разрушенного Роттердама» (бронза, 1953).
Футуризм (от лат. futurum) заявил о себе в манифестах Томмазо Маринетти (1909), к которому присоединились художники Умберто Боччони, Карло Карра, Луиджи Руссоло, Джино Северини, Джакомо Балла и др. Футуризм выступил с апологией техники, урбанизма, абсолютизацией идеи движения. Материальность предметных форм в картинах футуристов растворена в динамике ритмов и линий, предмет разложен на плоскости, движение расчленено на элементы. (Боччони «Состояние души», 1911; Северини «Норд-зюйд», 1912; Балла. «Выстрел из ружья», 1915).
Абстракционизм возник в 1910-х гг., имел нескольких основоположников. Один из них - лидер неопластицизма Пит Мондриан (1872 - 1944), лидер группы «Стиль», издававший одноименный журнал. Программа журнала провозглашала создание универсального образа мира посредством прямоугольников разного цвета, отделенных друг от друга черной линией - это композиции без названия, под номерами или буквами («конструктивный геометризм»). Второй - Василий Кандинский (1866 - 1944) создал свои первые беспредметные произведения еще раньше кубистов. В работе «О духовном в искусстве» он провозглашает отход от натуры, от природы к «трансцендентальным» сущностям явлений и предметов; его также занимают проблемы сближения цвета с музыкой. Его картины периода живописного абстракционизма представляют собой красочные полотна, в которых бесформенные пятна интенсивного цвета пересекаются кривыми или извилистыми линиями. В начале 1920-х гг. наступает новый период - геометрический абстракционизм. Третий - Казимир Малевич (1878 - 1935), автор «Черного квадрата» (1913), соединил импрессионистический абстракционизм Кандинского и сезаннистский геометрический абстракционизм Мондриана в изобретенном им супрематизме (от франц. supreme - высший). В 1920-е гг. он в своих «планитах» и «архитектонах» применял супрематизм к архитектуре. Последователями и учениками Малевича в России были Любовь Попова, Ольга Розанова, Иван Пуни, Надежда Удальцова (группа «Супремус»). Особое направление в абстракционизме - лучизм, возглавляли Михаил Ларионов и Наталья Гончарова. По Ларионову, все предметы видятся как сумма лучей. Задача художника - поиск и фиксация пересечения сходящихся в определенных точках лучей, т.е. красочных линий, их в живописи представляющих.
Абстракционизм в скульптуре выразился меньше, чем в живописи, в двух направлениях: так называемом объемном (интерес к соотношению отвлеченных объемов - Константин Бранкузи, Ханс Арп) и «новом пространстве» (Наум Габо, Антуан
Певзнер). С приходом к власти фашистов центры абстракционизма перемещаются в США. В 1937 г. в Нью-Йорке при поддержке Соломона Гуггенхайма создается музей беспредметной живописи, в 1939 г. при поддержке Рокфеллера - Музей современного искусства. В 1940-х гг. возникают тихоокеанская школа абстракционизма с Марком Тоби во главе, и нью-йоркская школа (Ганс Гофман, Арчил Горки и пр.). Родоначальник абстрактного экспрессионизма - Джексон Поллок (1912 - 1956) ввел термин «дриппинг» - разбрызгивание красок на холст без применения кисти. По аналогии с абстрактным экспрессионизмом в США, подобная живопись называется во Франции - ташизмом (от слова tache - пятно), в Англии - живописью действия, в Италии - ядерной живописью (pittura nucleare).
3. Дадаизм и сюрреализм
Дадаизм (1916 - 1922) - (от франц. «дада» - игра в лошадки). Один из основателей (совместно с «Клубом Вольтера» в Цюрихе) - поэт Тристан Тцара. После того, как центр дадаистов переместился в Париж, к нему примкнули поэты Андре Бретон, Луи Арагон, Поль Элюар, художники Марсель Дюшан, Франсис Пикабиа, Хуан Миро и др., затем дадаизм обосновался в Германии. Марсель Дюшан - автор концепции «ready made» - готовых изделий, становящихся произведениями искусств посредством их переноса из среды утилитарной в контекст искусства («Фонтан», 1917). На почве дадизма в 1917 г., сначала как литературное течение, возник сюрреализм (от франц. surrealite - сверхреальное). В 1924 г. появился «Первый манифест сюрреализма» А. Бретона. Сюрреализм проявился в живописи, скульптуре, кино и театре. Теория сюрреализма основана на философии интуитивизма Анри Бергсона, на философии идеализма Вильгельма Дильтея, проповедующего роль фантазии и случайного в искусстве, и на философии 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. Понятие «психологического автоматизма» - фиксации сверхреальных алогичных связей предметного мира, получаемых в состоянии сна, гипноза, болезни и т. д. Первые сюрреалисты в живописи - Хуан Миро, Макс Эрнст, Ив Танги. В 1930-х гг. в среде сюрреалистов появляется Сальвадор Дали (1904 - 1989): «Предчувствие гражданской войны» (1936), «Осенний каннибализм» (1937), «Атомная Леда», «Тайная вечеря» (1955).
[bookmark: bookmark84]4. Поп-арт и другие течения во второй половине XX века
«Поп-арт» (популярное искусство) возник в 1956 г., термин принадлежит критику и хранителю Музея Гуггенхейма Лоуренсу Элоуэйю. Родоначальники - Энди Уорхол, Роберт Раушенберг, Джаспер Джонс, Джеймс Розенквист, Рой Лихтенштейн, Класс Ольденбург. Поп-артисты использовали в своих произведениях образы массовой рекламы, телевидения - поп-культуры, намеренно подчеркивая их кичевую сущность. Художники поп-арта изобрели инсталляцию (от англ. Installation - сооружение) - объемно-протранственное произведение искусства, состоящее из предметов, тем самым продолжая концепцию «рэди-мейдов» М.Дюшана.
К середине 1960-х гг. поп-арт сдает свои позиции искусству оп-арта (основоположник - Виктор Вазарелли), считавшего своим предтечей геометрический абстракционизм Баухауза и русский конструктивизм 1920-х гг. Смысл оп-арта - в эффектах цвета и света, проецируемых через оптические приборы на сложные геометрические конструкции.
Кинетическое искусство (кинезис - движение) возникло в США. Александр Колдер в 1931 г. создал конструкцию из жести и проволоки, приводимую в движение то мотором, то ветром. Швейцарский художник Жан Тингели создавал саморазрушающиеся скульптуры-механизмы.
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[bookmark: bookmark86]Вопросы и задания
Какова роль Матисса и Пикассо в развитии искусства XX в.?
В чем заключалась концепция фовизма?
В чем заключалась концепция кубизма?
В чем заключалась концепция экспрессиоизма?
Художники какого течения стремились изображать неизображаемое?
В чем различие между ассамбляжем, объектом и инсталляцией?
Назовите характерные черты поп-арта.
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 ЛЕКЦИЯ 9. Искусство России в первой половине XX века
1. Ранний русский авангард (1910-20-е гг.). Возникновение абстрактного искусства связано с именем Василия Кандинского (1866 - 1944), который не только открыл абстракцию, но так же, как и Малевич, заложил основы современного искусства. С 1909 года Кандинский делит свои картины на «импрессии» (выражение впечатлений от природы), «импровизации» (выражение впечатлений от души) и «композиции», наивысшим воплощением которых стала абстракция. Перед Первой мировой войной в России синонимом понятия «современное искусство» было слово «футуризм», заимствованное у итальянцев.
Первым футуристическим направлением в России, провозглашенным в 1912 г. Михаилом Ларионовым (1881 - 1964), стал лучизм, в основе которого лежит представление о том, что человеческий глаз воспринимает не сами предметы, а системы пересекающихся лучей, которые связывают между собой все предметы мира. Значительный вклад в облик русского искусства 10 - 20-х гг. внес французский кубизм.
В 1913- 1915 гг. в России было два варианта посткубизма: 1) «контррельефы» Владимира Татлина (1885 - 1953) - объемные, пространственные кубистические композиции из деревянных, железных, стеклянных или гипсовых форм; 2) алогизмы Казимира Малевича (1878 - 1935) - коллажи, в основе которых - смысловое комбинирование частей. В 1915 году Малевич создает первый кружок своих последователей - «Супремус». В него вошли Ольга Розанова, Иван Клюн, Иван Пуни, Любовь Попова, Александра Экстер.
Альтернативой геометрической линии раннего русского авангарда стала органическая линия. Ее главные представители - Михаил Матюшин (1861 - 1934) и Павел Филонов (1883 - 1941). Холодной геометрии они противопоставили живые органические формы. Картины Филонова «Пир королей» (1913), «Формула петроградского пролетариата» (1920 - 1921), «Формула весны» (1928-1929), «Нарвские ворота» (1929).
[bookmark: bookmark88]2. Завершение авангардного проекта (1921 - 1932)
В истории советского искусства 1920-е гг. были периодом относительного художественного плюрализма. На советской художественной сцене действовало большое количество разнообразных группировок. Наряду с группировками авангардных художников, сложившихся вокруг К. Малевича, М. Матюшина и журнала «ЛЕФ» (1923-1925) и «Новый ЛЕФ» (1927-1928), возникли новые либерально-консервативные художественные объединения: «Маковец» (1921-1926), «Московские живописцы» (1924-1926), «Четыре искусства» (1925-1932), «Тринадцать» (1929-1932). Художники либеральных группировок видели себя не столько выразителями новой эпохи, сколько продолжателями традиций станкового искусства. Исключением стала группа «Общество станковистов» (ОСТ) (1925 - 1932), ее участники - молодые выпускники ВХУТЕМАСа - считали, что станковая фигуративная картина тоже может быть проводником левых авангардных взглядов.
Особое место занимала «Ассоциация художников революционной России» (АХРР, с 1928 г. - АХР) (1922 - 1932), ставшая одним из первых объединений художников, поддержавших светскую власть. АХРР выступала за реализм в традициях XIX века в сочетании с политической ангажированностью. Членами Ассоциации были Исаак Бродский, Александр Герасимов, Иван Шадр и др. После 1928 г. представление о том, что советское искусство - это искусство, которое создается коллективным автором для массового зрителя, становится общепринятым. Весной 1928 г. возникает последнее объединение авангардных художников - «Октябрь» (Густав Клуцис, Эль Лисицкий, Александр Родченко, Алексей Ган, Александр и Виктор Веснины, Сергей Эйзенштейн). Общество провозглашало радикальный отказ от живописи в пользу монументального искусства, фотомонтажа, дизайна, архитектуры и кино. В 1932 г. все существующие группировки были объединены в единый Союз советских художников.
Другим важным жанром советского искусства 1920 - 30-х гг., позволявшим захватить массы, стал фотомонтаж. В отличие от фотомонтажей дадаистов, советские фотомонтажи (такие, как у Густава Клуциса), создавались исключительно для массового репродуцирования (в журналах и газетах), и в них полностью стерты такие черты, как рукотворность и уникальность. Фотомонтажи Александра Родченко (1891 - 1956), напротив, тематизировали индивидуализм художника в сочетании со сверхчеловеческими задачами нового искусства. Создавая монументальные пространственные проекты из заимствованных фотоматериалов, Эль Лисицкий выбрал для себя роль специалиста по тотальному монтажу.
В 1920-е годы художники Общества станковистов (ОСТ) (Александр Дейнека, Александр Лабас, Сергей Лучишкин, Александр Тышлер, Юрий Пименов и др.), признавая за искусством важную роль в социальном переустройстве и культурной революции, выступили за сохранение станковой фигуративной картины, которую также можно коллективно производить и потреблять. В отличие от художников АХРР, они считали, что эта картина должна быть написана в современных лаконичных постконструктивистских формах. ОСТ вело выставочную деятельность в Москве и реализовывало государственные заказы. Художники культивировали использование в картине современных сюжетов - индустриальных, спортивных и урбанистических.
В истории советского искусства лишь несколько художников: Кузьма Петров-Водкин, Роберт Фальк, Владимир Фаворский, Александр Древин и Василий Чекрыгин - сумели выработать систему, альтернативную авангарду. Отрицая натурализм, так же, как и его радикальное отрицание, художники этой группы использовали крайне узкий диапазон форм, сюжетов и цветов, писали в сдержанной живописной манере, которую можно определить как «антигеометрический минимализм.
[bookmark: bookmark89]3. Социалистический реализм (1930 - 1950-е гг.).
В 1932 г. эстетическая программа новых творческих союзов получила название «социалистический реализм». Одной из разновидностей художественного языка соцреализма был необарочный иллюзионизм. Создавая свои панно на вогнутых стенах или потолках, художники Юрий Пименов, Василий Ефанов, Андрей Мыльников добивались эффекта «чудесного» присутствия многочисленных картинных персонажей в одном пространстве со зрителем. Такое произведение создавало иллюзию осязаемости того, что пока имеет статус желаемого. Александр Дейнека обратился к языку «классики», используя в своих полотнах тот или иной исторический стиль для того, чтобы придать произведению высокое качество, ускользающее от стилистического определения и лишенное каких-либо особенностей. Но самым популярным среди соцреалистов был язык импрессионизма, который отличался от французского импрессионизма сознательно загрязненным цветом и невыраженным мазком. В этой живописной манере создавали свои картины такие столпы соцреализма, как Александр Герасимов, Юрий Пименов, Петр Кончаловский и др.
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[bookmark: bookmark91]1. Искусство нонконформизма 1950-60-х гг.
После смерти Сталина в 1953 г., в СССР постепенно начинает складываться круг художников неофициального, «нонконформистского» искусства, которое поначалу не было запрещено. В 1950-е гг. свои эксперименты в духе абстрактного экспрессионизма проводил Владимир Слепян, создавая абстрактные картины при помощи насоса и огня, серия картин «Сигнальная система» Юрия Злотникова. Работает кинетическая группа «Движение» (1962 - 1976): Лев Нусберг, Франциско Инфантэ и др. Группа создавала синтетические проекты, которые включали в себя вспышки света, прозрачные пластмассы, экраны, зеркала, экспериментальный звук. В конце 1960-х гг. собственные «спонтанные игры на природе» проводили художники Франциско Инфантэ и Нонна Горюнова. Помещая в природный контекст искусственные объекты (зеркала) или супрематические формы, художники создавали так называемые артефакты, которые фиксировались на фотографии и в таком виде экспонировались («Супрематические игры», 1969).
Участники «Лианозовского круга» - поэты Евгений Кропивницкий, Генрих Сапгир, Игорь Холин, Всеволод Некрасов использовали язык барачного фольклора, художники творили как в духе абстрактного экспрессионизма (Владимир Немухин, Лидия Мастеркова, Лев Кропивгицкий), так и социального реализма, используя знаки и символы барачного мира (Оскар Рабин). В конце 1950-х - начале 1960-х гг. в среде советского неофициального искусства существовал «Клуб сюрреалистов» (Юрий Соболев, Юло Соостер, Илья Кабаков, Виктор Пивоваров). Два последних художника - родоначальники московской концептуальной традиции.
В начале 1970-х гг. новое поколение художников начало борьбу за публичность своего искусства: «Бульдозерная выставка» (1974), организованная О. Рабиным.
[bookmark: bookmark92]Соц-арт и концептуализм (1970 - 1990-е гг.)
По аналогии с поп-артом, соц-арт как течение создали московские художники Виталий Комар и Александр Меламид. Сущность соц-арта заключалась в радикальном идеологическом редукционизме. С помощью иронии и игры Комар и Меламид пытались разоблачить все, что претендовало на истинность - любую культуру, религию и идеологию («Двойной автопортрет», 1972, «Лозунг», 1972). Выявляя механизмы их действия, художники хотели лишить их магии (перформанс «Eat-art», 1977). В 1970-е годы Александр Косолапов создает гигантских двойников банальных вещей («Щеколда», 1972, «Мясорубка», 1972).
Одним из самых ярких представителей минимализма в визуальной поэзии стал поэт-концептуалист Дмитрий Александрович Пригов. В 1970-е - 1980-е годы, наряду с «чистой» поэзией, он создает тексты-объекты, с которыми зритель мог совершать какие-то действия - крутить, листать и т.д. («Банки», 1978-1980, «Яма», 1985, «Окна», 1977 - 1978). Свои первые «акционные» поэтические объекты Андрей Монастырский создает в середине 1970-х гг. («Пушка», 1975, «Палец», 1978, «Кепка», 1983). Вступая во взаимодействие с этими объектами, зритель становится не только участником перформанса, но исследователем, анализирующим этот процесс взаимодействия. Этот же принцип лег в основу перформансов группы «Коллективные действия» (1976 - 1989).
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В этот период российская художественная сцена впервые становится полноценно интернациональной в своих связях и институциональном устройстве. Художники 1990-х гг. начинают осваивать новые актуальные темы - новые медиа-технологии, телесность, гендер, политичность, Интернет и т.д. Кроме того, они начали «исследовать» психические, экстатические состояния постсоветского человека, чувствующего свое одиночество и дезориентированность в постоянно меняющемся постсоветском мире.
Самое заметное явление на московской художественной сцене получило название «московский акционизм» (от лат. action - действие, поступок). Последовательными идеологами и главными действующими лицами московского акционизма стали художники Анатолий Осмоловский, Александр Бренер, Олег Кулик и Авдей Тер-Оганян. Основным стержнем перформансов 1990-х гг. становится провокативность, которая позволяла художнику выходить на уровень прямого общения со зрителем, разрушать традиции и преодолевать замкнутость художественного процесса. В середине 1990-х пластическую формулу «безумного» агрессора, жаждущего «прорыва к реальности» эффектно и последовательно реализовал Олег Кулик. Создав своего «героя» - «человека-собаку», Кулик не просто отверг аналитические концептуальные методы работы с языком, но и радикально декларировал отказ от человеческого языка, поведения и в целом от антропоцентризма («Собака Павлова V-2», 1996, «Семья будущего», 1997). В целом тактика Кулика стала радикальной попыткой выйти за грань человеческой социальности и человеческой культуры.
Главной миссией московского акционизма стал необходимый для отечественного искусства того времени «художественный» взрыв, который способствовал возникновению и развитию другого искусства.
