
        
            
                
            
        

    Annotation
Живопись завораживала и привлекала во все времена. Художники создавали бессмертные полотна в разные эпохи, изображая на своих картинах влиятельных людей, значимые события, факты. Изобразительное искусство всегда формировало и отражало культуру, ценности различных периодов. Эта книга поможет вам проследить, как развивалась живопись от ренессанса до сюрреализма, поближе познакомит вас с особенностями каждой эпохи, великими живописцами разных времен и их шедеврами.
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* * *

Предисловие 


Живопись от ренессанса до сюрреализма – это классика мирового искусства, это европейская живопись Нового времени. Начиная с эпохи Возрождения Старый свет в течение пяти столетий был лоном живописного искусства. Именно здесь в середине прошлого тысячелетия зародилась масляная техника, которая позволила старым мастерам создать уникальные полотна, до сих пор считающиеся шедеврами. Если фреска или мозаика, а также иконопись или графика были известны человечеству еще со времен древних цивилизаций, то такое явление изобразительного искусства, как станковая живопись, – это детище европейского Ренессанса.

В эту эпоху – XV–XVI века – вся Европа переживает колоссальные изменения, которые охватывают социальную, политическую и религиозную сферы. Великие географические открытия, стремительный рост капитализма, Реформация приводят к тому, что появляются новые сословия, новые государства, новые религии. Радикальные перемены в культуре – литературе, музыке, архитектуре, театре и живописи – стали частью большого процесса формирования европейской цивилизации Нового времени, главной ценностью которой стал Человек. Либеральные и индивидуалистические устремления нового буржуазного сословия привели к становлению философского течения гуманизма, идейной основы культурного ренессанса, обратив взоры художников на окружающий мир и Человека как его центр.

В свою очередь, масляные краски и техника старых мастеров позволяли удовлетворить новые общественные запросы и дали возможности для такого разнообразного изображения природы и жизни людей, что вскоре в разных странах Европы появляются отдельные «специализированные» жанры – портрет, натюрморт и пейзаж, историческая и бытовая живопись. В эти же годы складывается еще одна отличительная черта европейской живописи Нового времени: она развивается периодами, волнами, в каждый такой период господствует определенная художественная система, позже названная стилем эпохи. За полтысячи лет в Европе сменилось несколько стилей – барокко и классицизм, романтизм и реализм, рококо и модерн.

При этом еще в эпоху Барокко в различных странах постепенно начинают формироваться отдельные национальные школы живописи, которые при общей стилевой составляющей имеют свои неповторимые черты, продиктованные особенностями исторического развития, климатических и природных условий, а также менталитета населения той или иной страны. Так сложились основные европейские живописные школы – итальянская, фламандская, голландская, испанская и французская. Однако стройная система координат, состоящая из жанров, стилей и национальных школ, за последние полтысячелетия нередко нарушалась появлением гениальных мастеров-одиночек. Их талант не вписывался в жесткие рамки и схемы, они творили в своем собственном авторском стиле и создавали изумительные шедевры. Рафаэль и Леонардо, Рубенс и Тициан, Гойя и Рембрандт до сих пор интересны миллионам наших современников по всему миру, их произведения навсегда останутся огромной духовной ценностью и достоянием всего человечества.

Классическая живописная система с линейной перспективой, светотеневой моделировкой объемов и масляной техникой, изобретенная в эпоху Ренессанса, была основой западного искусства вплоть до конца XIX века, пока не произошла еще одна революция в области изобразительного искусства, начатая импрессионистами и продолженная их последователями. В результате в начале XX столетия мир взрывает новая модернистская живопись. Одни за другими на свет появляются шокирующие публику фовисты, кубисты, футуристы, экспрессионисты и, наконец, абстракционисты и сюрреалисты. Эти новые направления предложили свое видение задач живописи, которая ушла от воссоздания окружающей действительности и сделала предметом своего изображения субъективный взгляд автора, мир его переживаний, идей, душевных движений. Художники-модернисты избрали для своего авангардного творчества острый язык условности, деформации, локальных цветов и плоского пространства. Отныне живопись стала совсем иной, ушли жанры и национальные школы, остался лишь автор и его художественное высказывание.


Ренессанс 



Италия 



Эпоха Ренессанса – в русском варианте Возрождения – явление яркое и сложное. Его родиной стала Италия, вернее, итальянские быстро развивающиеся, свободные и богатые города Флоренция, Сиена, Пиза, Верона, Мантуя, Венеция. Италия не была единым государством, она состояла из десятков независимых герцогств и княжеств, столицы которых быстро росли за счет развития ремесел и торговли. Таким образом, в крупных городах уже в XIII–XIV веках сложились уникальные социально-политические условия для формирования нового сословия горожан – купцов, банкиров, мастеров, людей свободных, активных, уверенных в своих силах, любознательных, имеющих богатый жизненный опыт и представление о заморских странах. Именно эти люди стали главной движущей силой формирования новых общественных взглядов на Человека и его место в мире. Философы Ренессанса – гуманисты – считали человека центром Вселенной. Они высоко ценили отдельную личность, ее мысли и чувства, идеалы и творческий потенциал как лучшего творения Божьего.

В поисках образца для воплощения своих идей итальянские философы, литераторы и художники обратились к золотому веку античной культуры, считая свою родину духовной наследницей Древнего Рима и пытаясь возродить античную веру в человека, в его возможности. Античность стала для них источником знаний и образцом художественного творчества, в то время как средневековое спиритуалистическое искусство начало сковывать творцов своими схематизмом и каноничностью. Так зарождается светское начало в искусстве. Мысли художников обращаются к красоте окружающего мира, к гармонии и благородству человеческих чувств и взаимоотношений, к вполне земным радостям и бытовым деталям. Эти устремления все чаще проявляются в живописи, даже если произведения связаны с религиозными сюжетами или образами.

Одним из самых ранних мастеров Ренессанса был Джотто ди Бондоне (1267–1337), открывший новый живописный язык. Несмотря на то, что Джотто, как и другие современные ему художники, был автором все тех же алтарных Мадонн и фресок на евангельские сюжеты, его персонажи обретают черты реальных людей. Их лицам присуща индивидуальность, их телам свойственна весомость, они могут страдать и радоваться. И хотя движения их пока скованны, пропорции тел нарушены, выражения чувств переданы наивно, произведения Джотто уже далеки от средневековой византийской иконописной традиции, доминирующей в тосканских городах.

Творчество Джотто стало самым заметным явлением итальянского Треченто (от итал. trecento — триста; XIV век), как стали называть начальный период Ренессанса. Вслед за ним последовал яркий XV век – эпоха Раннего Возрождения, или, как его называют сами итальянцы, – Кватроченто (от итал. quattrocento — четыреста). Это было столетие главных живописных открытий; в эти годы архитектор Филиппо Брунеллески разрабатывает учение о линейной перспективе, которая позволяет убедительно передавать на плоскости трехмерное пространство. С умением использовать линейную перспективу перед художниками открылся весь мир. Они словно с детской радостью пишут горы и долы, городские улицы и площади. Картина все чаще становится для автора окном в бескрайний мир. Например, в картинах с изображениями Мадонн у флорентинца Филиппо Липпи (1406–1469) дальний план поражает космическим размахом, а Дева Мария похожа скорее на нарядную современницу автора, окруженную роскошными украшениями.

Следующим важным открытием мастеров Кватроченто стало изображение обнаженного человеческого тела с достаточно точным знанием анатомии. Новатором здесь выступил молодой художник Мазаччо (1401–1428), автор фрески «Изгнание из Рая», в которой он впервые написал объемные обнаженные тела с правильными пропорциями в сложных ракурсах. Автор так мастерски показал сильные эмоции персонажей, что Адам и Ева на его фреске вызывают глубокое сопереживание своей трагедии. Такой «джоттовский» подход к раскрытию библейской темы в начале XV века был все еще редкостью.

В период Кватроченто в итальянском искусстве появляются также картины исключительно светского содержания – охотничьи сцены и батальные сюжеты. Автором таких работ был живописец Паоло Уччелло (1397–1475). Этот художник первым обратился к историческому сюжету – битве при Сан-Романо 1435 года. Он смело, хотя и не без наивности, сталкивает группы сражающихся, полководцев с копьями и рыцарей в доспехах, лошадей в пышном снаряжении и герольдов с цветными флагами, пытаясь передать динамику боя, пыл эмоций и накал страстей.

Одним из излюбленных жанров живописи Раннего Возрождения становится портрет современника, в котором в полной мере выразились гуманистические взгляды эпохи. Портрет герцога Урбинского кисти великого мастера Пьеро делла Франческа (1420–1492) стал символом Кватроченто. Автор создал убедительный образ сильного, властного правителя, полного внутреннего благородства и мудрости. Его выразительный силуэт доминирует над окружающим пространством, над прекрасным Божьим миром, где царят красота и гармония. Но Человек – господин этого мира, без него гармония недостижима.

XV век стал также временем зарождения археологических исследований, создания галерей и коллекций предметов античности, что заложило мощный фундамент для развития всего европейского искусства в течение последующих веков. По картинам Андреа Мантеньи (1431–1506), большого знатока античного искусства, можно судить о влиянии греческой скульптуры и римской архитектуры на произведения художников XV века.

Античная мифология вдохновляла и ярчайшего флорентинского мастера XV века Сандро Боттичелли (1445–1510), который изысканно переосмысливал древние мифы, населяя свои удивительные полотна изысканными персонажами и наполняя пространство поэтичными пейзажами. Картины Боттичелли лишены сюжетной составляющей, это скорее лирические высказывания автора на темы идеальной красоты и гармонии, зримыми воплощениями которых стали Флора и Грации с его шедевра «Весна». Женские образы прославили Боттичелли в веках, его изящные, таинственные, отстраненно плывущие над землей рыжеволосые героини стали всемирно известными и узнаваемыми символами идеально прекрасных женщин. Боттичеллиевские Венера, Юдифь, Афина, Флора – визитные карточки Ренессанса.

Самой большой известностью в наше время пользуется следующий период эпохи Ренессанса – Высокое Возрождение, период ослепительно яркий, но короткий – всего три десятилетия на рубеже XV–XVI веков. Начинается он с творчества великого и непостижимого Леонардо да Винчи (1452–1519), универсального гения-одиночки, который считал живопись наукой и приступал к созданию картины как к исследованию. Более всего художника волновало в картинах освещение: он предпочитал окутывать фигуры и лица персонажей воздушной дымкой, называемой сфумато и придающей им особую мягкость, как, например, на картине «Мадонна в гроте». Одной из главных выразительных сторон произведений Леонардо является их гармоничная и выверенная композиция. Чаще всего это пирамида, устойчивая фигура, придающая всему полотну ощущение завершенности, стройности, согласованности персонажей между собой и с удивительным пейзажем вокруг. В своих немногочисленных портретах мастер также детально изучает лицо модели, ее жесты, темперамент, пытаясь разгадать характер, мысли, чувства. Особенно проникновенными являются женские портреты Леонардо. Его героини всегда умны, холодны, проницательны. Острой характеристики автор добивается через тонкую моделировку выразительных рук, элегантный силуэт, пристальный взгляд и полную тайн полуулыбку.

Леонардо не связывал свою судьбу только с Флоренцией, местом своего рождения, – он занимался многочисленными науками и искусствами в Турине, Венеции, Париже. Полтора десятилетия он провел в Милане, где создал свое самое масштабное произведение – фреску «Тайная вечеря». Леонардо создавал этот шедевр в течение многих лет, несколько раз переписывая и экспериментируя с красочным составом. Мастер блестяще выстроил композицию, центром которой является фигура Христа. Его окружают двенадцать учеников, сгруппированных по три человека, что усиливает стройность и ясность замысла. Передать драматизм сюжета о предательстве Христа Иудой автор решил через психологическое состояние апостолов, акцентируя внимание на их движениях, эмоциональных жестах и выразительных лицах.

Великий современник Леонардо, также уроженец Тосканы, Микеланджело Буонарроти (1475–1564) относился к живописи холодно, считая первейшим искусством скульптуру. Однако судьбе было угодно, чтобы самым грандиозным созданием строптивого гения стал именно живописный шедевр – росписи потолка Сикстинской капеллы в Ватикане. Масштабная фреска посвящена ветхозаветным сценам создания жизни на земле. Многофигурные композиции с библейскими героями сопровождаются здесь потрясающими образами пророков и сивилл. Самый яркий аккорд этого гимна во славу человека звучит в сцене «Сотворение Адама», где могучая энергия божественных сил наполняет идеально прекрасное, но пока безжизненное тело первого человека.

Представим, что одно крыло Высокого Ренессанса – рациональный подход к искусству Леонардо, а другое – чувственная стихия Микеланджело. Центром же этой фигуры является Рафаэлевское воспевание Гармонии. Рафаэль Санти (1483–1520) – один из ключевых мастеров Возрождения. Его имя стало символом безупречности в творчестве, его произведения долго оставались образцом для всех живописцев Европы. Равновесие между графическим и колористическим началами в картине, чувство меры в совершенных композициях – черты авторской манеры Рафаэля, которые особенно ярко видны в его Мадоннах, где лирика образа юной Девы Марии прекрасно сочетается с торжественностью общего композиционного строя, а религиозная жертвенность Богородицы – с человеческими чувствами матери к своему дитяти.

В начале XVI века Рафаэль, как и его старший коллега Микеланджело, работал в Ватикане. Там он расписывал парадные комнаты папского дворца, и именно там с тех пор находится безусловный шедевр западной классической живописи – «Афинская школа», фреска, посвященная античным и современным Рафаэлю философам. Блестяще организованное пространство, пронизанное воздухом свободной мысли, группы мудрецов, занятых беседами, диспутами, раздумьями, – это произведение выражает саму суть Ренессанса, его прочную связь с античной культурой, его стремление к знаниям и свободе, его мощную одухотворенность и творческую энергию. Как прекрасны идущие рука об руку друзья и оппоненты – великие Аристотель и Платон! Это идеал как для людей эпохи Ренессанса, так и для их потомков.

Из всех удивительных итальянских городов времен Возрождения, пожалуй, самым неповторимым является Венеция с ее сказочным обликом, дворцами, каналами и мостами, блеском, роскошью и жизнелюбием. Венецианцы всегда старались быть особенными, во всем отличаться от других, потому и Ренессанс у них сложился уникальным образом, придя сюда на полстолетия позже, чем в Средней Италии.

Самой яркой звездой венецианского Высокого Возрождения стал Тициан Вечеллио (1488–1576), проживший долгую успешную жизнь. Он познал славу и богатство, писал портреты всех монархов Европы своего времени, оставаясь при этом непревзойденным мастером живописной техники и величайшим колористом Ренессанса. Чаще всех других властителей Тициан портретировал императора Карла V в разные периоды его жизни, в минуты славы и на закате дней. Художник прекрасно чувствовал настроение и характер модели, передавая даже в торжественных композициях тонкие интонации ее душевного состояния.

Среди шедевров Тициана – алтарные образы и парадные портреты, сцены из греческих мифов и многочисленные изображения золотоволосых красавиц. Женские персонажи Тициана полны жизни, они чувственны и желанны, уверены в своей красоте и ее власти. Автор направляет взгляд зрителя на атлас кожи своих героинь, золото их волос, бархат их одеяний, блеск их влажных глаз. Женщины Тициана – это самые эротичные образы Возрождения.

Красочный, роскошный мир венецианских праздников предстает перед нами в полотнах знаменитого живописца Паоло Веронезе (1528–1588). Грандиозные декоративные многолюдные сцены пирующих героев поражают своим триумфальным жизнелюбием. Сплетая живописные группы причудливых персонажей в ярких одеждах с великолепием дворцовой архитектуры, автор, очевидно, наслаждается красотой окружающего мира, его неиссякаемым и разнообразием и изобилием.

Масштабным холстам Веронезе вторят работы его современника и земляка Тинторетто (1518–1594), также большого мастера многофигурных композиций. Но в работах Тинторетто уже чувствуется тревога, беспокойство уходящей эпохи. Тинторетто свойственен мистицизм, его герои экспрессивны, его сюжеты драматичны. Так завершался Ренессанс в Венеции.

Эпоха Ренессанса 


Италия. XIV–XV века

Джотто ди Бондоне. Мадонна на троне. 1310

 

Паоло Уччелло. Битва при Сан-Романо. 1455–1460

 

 
Андреа Мантенья. Святой Себастьян. 1480

Италия. XVI век

Леонардо да Винчи. Мадонна в гроте. 1483–1486

 

Микеланджело Буонарроти. Сотворение Адама. 1511

 

Рафаэль Санти. Афинская школа. 1510

 

Тициан Вечеллио. Портрет Карла V. 1548

 

Паоло Веронезе. Пир в доме Левия. 1573

 

Тинторетто. Чудо святого Марка. 1548


Северное Возрождение 



На севере Европы ренессансные процессы складывались несколько иначе, нежели в Италии. Они проявились на сто лет позже, в начале XV века, и продолжались до конца следующего, XVI столетия. В северных странах влияние античной культуры было не столь определяющим, зато готическая традиция была намного сильнее, и ее воздействие на мастеров Нидерландов, Германии и Франции – гораздо заметнее. Но были и общие тенденции с итальянским Возрождением – интерес к человеку и к реальной жизни. Определяющим идейным стимулом для формирования нового искусства в северных странах служила Реформация и рождение протестантизма, основы духовной жизни бюргерства, ставшего главной социальной опорой культуры Северного Возрождения.

Появление первых произведений нового искусства на севере Европы относят к началу XV века, когда в Нидерландах художники братья Губерт (1370–1426) и Ян (ок. 1385–1441) ван Эйки работали над усовершенствованием масляных красок. Результатом их экспериментов стала новая живописная система, позволяющая реалистично передавать различные фактуры: тканей, металла, камня, фруктов, воды, воздушной дымки вдалеке, полнокровности человеческого тела. Масло словно было создано для эпохи Ренессанса, поскольку позволяло отобразить со всей естественностью реальный мир во всех его подробностях. Пример тому мы видим на блистательном холсте Яна ван Эйка, изображающем супругов Арнольфини.

Внимание к нюансам, пристальное всматривание в детали интерьера или пейзажа – неотъемлемая черта живописи нидерландских художников. Столь же неторопливое созерцание характерно и для удивительного мастера портрета Рогира ван дер Вейдена (1400–1464). Его поэтичные героини всегда погружены в себя, они отрешены от всего мелкого и суетного, оставаясь при этом пленительно женственными.

Главное живописное украшение нидерландских храмов – алтарные складни, виртуозным мастером которых на рубеже XV–XVI веков был Иероним Босх (1460–1516). Его излюбленная композиция – трехстворчатый алтарь, где левая створка посвящена Райскому саду, правая – Адской бездне, а центральная представляет земную жизнь. Автор безжалостно изображает суетливых и алчных людей, которые находятся в погоне то за мирскими наслаждениями, то за богатством и славой, пытаясь урвать хотя бы клок с воза сена, который в Нидерландах символизирует материальный мир. Босх щедр на фантазийные образы и гротесковые сцены, что до сих пор вызывает острый интерес зрителей.

Другое, более ироничное и сочувственное, отношение к людям декларировал в своих картинах самый знаменитый живописец Нидерландов Питер Брейгель (1525–1569). Его персонажи – крестьяне и бюргеры, грубоватые, приземистые. Их нескладные движения вызывают улыбку, но они уверены в себе, жизнерадостны, очень деятельны. Они открыты миру, а мир у Брейгеля безграничен и прекрасен. Питер Брейгель одним из первых художников своего времени стал писать пейзажные композиции, обращая внимание на смену времен года, различные погодные явления, взаимоотношения Природы и Человека. В шедевре «Охотники на снегу» мастер создает посредством блестящей панорамной композиции образ огромного мира, возникающего перед уставшими охотниками как образ Дома, куда всегда возвращаются странники.

Ключевой фигурой немецкого Возрождения стал Альбрехт Дюрер (1471–1528), универсальный гений, не уступающий итальянским корифеям. График и ювелир, Дюрер был и глубоким теоретиком искусства, создавшим научные труды по пропорциям и перспективе. Живописи мастер учился в Италии. Освоив там открытия Ренессанса, он создал множество портретов и религиозных композиций. Дюрера отличают итальянская виртуозность и северная сосредоточенность при исполнении деталей, точный филигранный рисунок и сложная цветовая палитра.

Во Франции развитию Возрождения в XVI веке способствовал блистательный король Франциск I, поддерживавший поэтов и художников. Самыми известными живописцами французского Возрождения стали портретисты отец и сын Жан (ок. 1485–1540) и Франсуа (1515–1572) Клуэ. Визитной карточкой французского Ренессанса является роскошный портрет короля Франциска I, воина и вельможи, поэта и мецената, выполненный Жаном Клуэ.


Эпоха Ренессанса. Нидерланды, Германия, Франция 



Ян ван Эйк. Портрет четы Арнольфини. 1434

 

Рогир ван дер Вейден. Женский портрет. 1464

 

Иероним Босх. Воз сена. 1502

 

Питер Брейгель Старший. Крестьянский танец. 1568

 

Питер Брейгель Старший. Охотники на снегу. 1565

 

Альбрехт Дюрер. Мадонна с грушей. 1512

 

Жан Клуэ. Франциск I. 1525


Барокко 



Барокко – это большой художественный стиль, в честь которого наименовали период длиною в столетие – XVII век в европейском искусстве принято называть эпохой Барокко. Барокко охватывает все виды искусства, от литературы до музыки, а наиболее ярко этот пышный декоративный стиль проявился в живописи. Само слово барокко весьма загадочного происхождения. По наиболее популярной версии, оно означает жемчуг неправильной формы — вполне подходящая метафора для причудливых, богато украшенных барочных произведений. В живописи в эпоху Барокко доминируют масштабные полотна и росписи на исторические или библейские темы, с многофигурными динамичными композициями, драматичными сюжетами, взволнованными персонажами. Устойчивость, ясность и гармония Ренессанса остаются в прошлом – мир во времена Барокко воспринимается как поле боя добра и зла, а человек этой эпохи противоречив, полон душевных терзаний; он дуалистичен и способен на высокие подвиги и страстные порывы. Искусство стало тревожным, напряженным, полным внутренней динамики и экспрессии, и это потребовало другого изобразительного языка – монументального, контрастного, броского, смелого и порывистого.


Италия 



Родина барокко – Италия, где на рубеже XVI–XVII веков, в произведениях художников Позднего Возрождения, проявляются новые тенденции и стилевые перемены. Центром формирования обновленного искусства стала Болонская Академия, живописная школа братьев Карраччи, исповедовавшая монументальный, идеализированный подход к созданию исторической картины. Произведения болонцев представляют собой безупречно написанные, наполненные патетикой композиции, где идеально прекрасные библейские, мифологические или исторические персонажи с театрально преувеличенными жестами и мимикой показаны в вычурных позах, сложных ракурсах и окружены развевающимися драпировками. Произведение каждого академиста безупречно по технике, но почти не несет в себе черт личности автора – только манеру Школы.

В окрестностях Рима в начале XVII века формируется противоположный подход – большее внимание к натуре, отказ от идеализации и подражания, более острое, драматичное решение сюжета. Лидером этого направления стал мятежный гений Микеланджело Меризи да Караваджо (1571–1610), проживший короткую, но бурную жизнь, совершивший переворот в искусстве. Живописный метод Караваджо снискал такую популярность у последователей мастера по всей Европе, что в живописи возникло понятие караваджизм. Данный метод заключался в обостренном драматическом конфликте, на основе которого строилась картина. Достигалось это блестящей находкой мастера – разрезающим контрастным боковым светом, так называемым подвальным освещением, или, как называют его итальянцы, тенебросо. Луч света, пронзающий темное пространство, разделяющий фигуры и лица персонажей на светлую и темную стороны, создавал ощущение внутренней тревоги и глубокой драмы даже без выразительных жестов и повышенной динамики героев картин. Свет у Караваджо формирует сюжет, выхватывая из темноты необходимые детали, расставляет акценты – свет режиссирует картину. Любимым приемом Караваджо был также неожиданно попавший в картину фрагмент «грубой реальности» – подгнившее яблоко в прекрасной корзине с фруктами, рваный рукав на одеждах апостола, грязные руки у юного Вакха. Это сама природа врывалась в идеальный мир высокого искусства.

Эпоха Барокко. XVII век. Италия 



Аннибале Карраччи. Мадонна, являющаяся святому Луке и святой Екатерине. 1592

 

Гвидо Рени. Смерть Клеопатры. 1625

 

Микеланджело Меризи да Караваджо. Призвание апостола Матфея. 1599


Испания 



Первым испанским художником, имя которого стало известно всей Европе, был греческий мастер с острова Крит Доменико Теотокопули, прозванный на своей новой родине Эль Греко (1541–1614). Он прибыл в Испанию по приглашению короля Филиппа II из Венеции, где учился и работал в мастерской Тициана. Художник удивительной судьбы и самобытного дарования, он воплотил в своем творчестве синтез духовной византийской традиции, венецианского Возрождения и испанских мистики и аскетизма. Уже в первом своем «испанском» произведении, «Эсполио», Эль Греко использует характерные приемы: деформацию фигур, нарушение пропорций, искривление пространства, пылающие и вспыхивающие краски, – чтобы усилить трагизм сюжета о муках Христа. Драматизм религиозных образов Эль Греко, их повышенная выразительность передали дух переходного времени и стали востребованы в городе испанской аристократической и интеллектуальной элиты – Толедо, для которого мастер стал «гением места».

К XVII веку католическая церковь приобрела огромное влияние на культурную жизнь в Испании. Религиозная живопись занимала определяющее место в истории испанского барокко, отличавшегося строгой сдержанностью и глубиной, сумрачностью и склонностью к мистике. Новый импульс для развития стиль барокко получил в Испании в первые десятилетия XVII века после открытий Караваджо, которые стали прекрасным ответом на запросы испанского искусства. Великолепные мастера Хусепе де Рибера (1591–1652) и Франсиско де Сурбаран (1598–1664) развили принципы караваджизма и создали основу для формирования испанской национальной живописной школы. Оба были поклонниками тенебросо – при этом у каждого имелся свой собственный живописный почерк. Образы Риберы наполнены глубокими эмоциями, страданиями, его порывистая полупрозрачная живопись пронизана золотистым светом. Сурбаран – художник более сдержанный, живопись его более плотная, палитра более яркая и контрастная.

С увлечения караваджизмом начинал и великий испанский живописец Диего Веласкес (1599–1660). Ранние картины он создавал в своей родной Севилье. Они написаны в жанре бодегонес – так называли севильские харчевни, где и разворачиваются сцены первых картин мастера. Далее судьба приводит Веласкеса в Мадрид, где он работает при королевском дворе и становится любимым живописцем монарха. Как придворный портретист Веласкес создает галерею августейших образов, оставаясь даже в рамках парадных композиций автором сложнейших красочных симфоний, представляющих собой вершину живописи старых мастеров. В конце жизни этот испанский гений работает над картинами, в которых при помощи сложного построения он пытается выйти за границы двухмерности, разрушить барьер между зрителем и персонажами. Когда мы стоим перед шедевром Веласкеса «Менины», то понимаем, что инфанта, главная героиня, удивлена нашим присутствием – происходит чудо проникновения зрителя в картину. Искусство Веласкеса, омытое солнечным светом, лишено мистики или пафоса, а жизнь мастера также не отличалась резкими поворотами или острыми событиями. Он просто жил во дворце и просто писал портреты. Необъяснимая сила его воздействия – в невыразимо прекрасной живописи.

Эпоха Барокко. XVII век. Испания 



Эль Греко. Эсполио. 1577–1579

 

Хусепе де Рибера. Святая Инесса. 1641

 

Франсиско де Сурбаран. Святая Изабелла Португальская. 1635

 

Диего Веласкес. Портрет Филиппа IV в военном костюме (Ла Фрага). 1644


Фландрия 



На севере Европы барокко наиболее звучно заявило о себе во Фландрии, южной части Нидерландов, которые разделились на две части после длительных войн предыдущего столетия. Фламандцы сохранили сословное общество, монархию и католичество. Это создало благоприятные условия для развития барочных форм, поскольку для убранства соборов и дворцов были необходимы монументальные творения с многофигурными композициями.

Питер Пауль Рубенс (1577–1640) был поистине звездой фламандского барокко – яркой и неповторимой, излучающей радость жизни и умение быть счастливым. Подобно титанам Возрождения, Рубенс обладал многогранным талантом: он был ученым, дипломатом, философом и живописцем. Главным городом для Рубенса был Антверпен – там он писал алтарные образы для собора и пышные портреты аристократов, сюжеты из античной мифологии и охотничьи сцены. Искусство Рубенса отличают жизнеутверждающая патетика и неукротимый темперамент. Его герои сильны, эмоциональны, душевно и физически здоровы, полны оптимизма и энергии. С особым упоением художник пишет роскошные женские образы. Пышнотелые, с золотистыми волосами и прозрачной розовой кожей – они составили тип женской красоты, который по сей день называют рубенсовским.

Питер Пауль Рубенс создал свой вариант барокко. Значительно повлияв на становление всей фламандской школы, он стал автором особого живописного языка, многослойного, мерцающего, завораживающего своей глубиной. Кроме того, он открыл просторную мастерскую, где рядом с ним работали его многочисленные ученики и последователи.

Самым известным учеником Рубенса стал Антонис ван Дейк (1599–1641). Будучи ярко одаренным молодым человеком, он рано нашел свое призвание в портретной живописи и работал несколько лет в Италии, а затем был приглашен английским королем стать главным портретистом лондонского двора. Обладая виртуозной кистью и безукоризненным вкусом, ван Дейк создал пространную галерею репрезентативных образов членов августейшего семейства, самого короля, а также представителей аристократических фамилий. В своих торжественных композициях фламандец сохранял живость, эмоциональность, непринужденность модели, изображая героев в естественных позах. При этом он всегда подчеркивал аристократизм персонажей изящными жестами, утонченными пропорциями, изысканными нарядами. В результате ван Дейк произвел такой фурор в английском искусстве, что его считают основателем британской портретной традиции.

Под влиянием гения Рубенса фламандское барокко приобрело яркое декоративное звучание, особенно заметное в полотнах таких его последователей, как Якоб Йорданс (1593–1678) и Франс Снейдерс (1579–1657), которые внесли в национальную живопись черты грубоватой стихийности, полнокровной чрезмерности, народной жизнеутверждающей силы. Йорданс прославлял фламандский народный дух в жанровых праздничных сценах, а Снейдерс воздавал должное изобилию даров природы и стал автором особого жанра – пышного фламандского натюрморта с изображением переполненных снедью овощных, мясных и рыбных лавок.

Эпоха Барокко. XVII век. Фландрия 



Питер Пауль Рубенс. Воздвижение креста. 1610

 

Питер Пауль Рубенс. Жимолостная беседка. 1609

 

Антонис ван Дейк. Портрет Карла I на охоте. 1635

 

Франс Снейдерс. Рыбный рынок. 1620–1630


Голландия 



Северная часть Нидерландов – Голландия в начале XVII века стала первым в Европе буржуазным государством, где не было дворянства и монархии, а основной религией было протестантство. Это во многом определило особое развитие голландской живописи, которая была ориентирована не на индивидуального заказчика, а на широкий рынок. Картины голландских художников украшали не стены дворцов и храмов, а скромные дома бюргеров, были небольшого формата и изображали реальный окружающий мир. В Голландии в эти годы излюбленными жанрами становятся портреты, пейзажи, натюрморты и бытовые сцены. Голландское барокко, в целом, имеет более скромный внешний вид и сдержанный характер, нежели у соседей фламандцев.

Наиболее узнаваемо барочные черты проявляются в творчестве одного из крупнейших портретистов XVII века Франса Хальса (1580–1666). Его живопись полна энергичных движений, его стремительная кисть всегда изображает героев в яркой эмоциональной динамике; автор точно и легко схватывает некий миг из жизни модели. Особое место среди работ Хальса занимает чисто голландский вариант группового портрета – изображение сослуживцев во время того, что сейчас назвали бы корпоративным банкетом. Мастер с блеском пишет огромные красочные сцены с пирующими воинами, где яркие вспышки орденских лент, знамен, кружевных воротников дополняют атмосферу праздника и радости жизни.

Голландцы одними из первых среди европейских мастеров обратили внимание на родной ландшафт и стали создавать реалистический пейзаж. Берег моря, корабли, дороги, мельницы, стада коров и городские улочки – все это скрупулезно рассматривали и детально изображали голландские пейзажисты. Пейзажи крупнейшего мастера этого жанра Якоба ван Рёйсдала отличает эпический, торжественный подход, природа у него всегда величава. Особой выразительностью отличается сложнейшее цветовое решение высокого неба, наполняющего картину влажным воздухом и морским бризом.

Наблюдение за повседневностью, размеренной жизнью человека и его окружением привело к расцвету голландского натюрморта, где каждый предмет тщательно выверен и приковывает к себе взгляд своей многозначительностью. Особое распространение получили голландские «завтраки», композиция которых выстраивалась из нескольких характерных вещей, способных передать незримое присутствие человека, ненадолго прервавшего трапезу. Большим мастером передачи игры разнообразных фактур был Виллем Хеда (1594–1680). Смятая шелковая салфетка, завиток цедры лимона, холодный блеск серебра, блик света на стеклянном бокале – красота в деталях.

Больше всего в Голландии XVII века было создано картин бытового жанра. Художники-жанристы этого времени имели узкую специализацию – кто-то писал сюжеты с трактирами и музыкантами, кто-то был мастером сцен с домашними животными или семейных сцен в интерьере. Сначала такие живописцы, как Ян Стен (1626–1679) и Адриан ван Остаде (1610–1685), создали направление подробного, часто забавного рассказа из жизни игроков или гуляк с помощью гротескных характеров и многочисленных «говорящих» деталей. Позже бытовой жанр становится более камерным и немногословным, уходит занятная фабульность, остается атмосфера уюта, тишины, размеренной жизни. Мастерами тонких нюансов взаимоотношений персонажей были Герард Терборх (1617–1681) и Питер де Хох (1629–1684).

Особняком среди голландских жанристов стоит Ян Вермеер (1632–1675), который всю жизнь писал простые бытовые сцены, где дамы музицируют, читают или пишут письма, плетут кружева или разливают молоко. Уникальность же Вермеера заключается в его работе с освещением. Все его персонажи окутаны дневным светом, который становится главным героем картины, размывая контуры, оставляя повсюду блики и шлейфы, преображая реальность, наполняя ее поэзией, приподнимая происходящее над обыденностью.

Особое освещение создавал в своих произведениях и гений голландской живописи Рембрандт ван Рейн (1606–1669). Молодой Рембрандт быстро добился славы и стал самым востребованным портретистом Амстердама, создавая роскошные жизнерадостные портреты. Полным счастья он смотрит со своего юношеского автопортрета; в эти годы он успешен и знаменит, рядом с ним его любимая Саския.

Перелом в жизни художника наступил после написания «Ночного дозора», нестандартно решенного группового портрета, который пришелся не по душе заказчикам. Новая манера живописи, более сложная и глубокая, но не такая эффектная, не находила поддержки у современников. Но мастер уже не мог писать как раньше, его мощный дар вел его в неизведанные глубины. Произведения позднего Рембрандта – примеры философских раздумий и проникновенных образов. Сложная фактурная живопись стала предельно лаконичной и выразительной.

Эпоха Барокко. XVII век. Голландия 



Якоб ван Рёйсдал. Мельница около Дюрстеде. 1670

 

Виллем Хеда. Натюрморт с серебряным кувшином и пирогом. 1645

 

Ян Вермеер. Молочница. 1658–1660

 

Рембрандт ван Рейн. Автопортрет с Саскией на коленях. 1635

 

Рембрандт ван Рейн. Святой Матфей и ангел. 1661


Франция 



Французское барокко первой половины XVII века связано с итальянским влиянием и творчеством караваджистов, самым известным из которых стал Жорж де Латур (1593–1652). Его живопись отличают лаконичность изобразительного языка, умение уйти от ненужных подробностей, яркий контрастный колорит и особое освещение с локальным источником света, чаще всего свечой, которая находится как бы внутри картины. Такой подход придавал картинам де Латура особую недосказанность и неповторимость даже в типичных «караваджевских» сюжетах с гадалками и шулерами.

С середины XVII столетия искусство Франции развивалось по своей собственной траектории, которая во многом была определена сложившимся в стране абсолютизмом. Искусство было призвано прославлять французскую монархию и великолепие королевского двора, для чего при Людовике XIV даже была создана Королевская Академия живописи.

Главные достижения французской живописи XVII века связаны с зарождением нового стиля – классицизма, мощного детища Ренессанса. Как и барокко, классицизм апеллировал к искусству античных классиков как к образцу, предпочитал монументальные формы, героические и драматичные сюжеты, это был тоже большой стиль, заявивший о себе в литературе, музыке, зодчестве и живописи. Но, в отличие от барокко, классицизм декларировал ясный подход к построению картины, возвращался к равновесию и гармоничности колорита, опирался на рациональный подход и всегда находился в поиске Идеала.

Главным творцом классицизма во французской живописи стал Никола Пуссен (1594–1665), художник и мыслитель, ученый и философ. Связав свою жизнь с Италией, он стал знатоком античного и ренессансного искусства. Пережив в юности период увлечения барокко, позже он склоняется к более сдержанной, величавой живописи на библейские и мифологические сюжеты. В своих лучших произведениях, например, в «Царстве Флоры», Пуссен наряду с четко выстроенной композицией и ясным замыслом сохраняет эмоциональность персонажей, прозрачность и воздушность пространства, гармонию и живописность палитры. Представления об Идеале художник раскрывает в своих пейзажах, где природа предстает в торжественном, героическом облике, пространство развивается планами, прекрасные горы и долы соседствуют с античными руинами, а на переднем плане – погруженные в философское созерцание герои: странники, отшельники, мыслители, наблюдатели – проводники идей автора.

Образцовый идеализированный пейзаж классицизма получил свое развитие у Клода Лоррена (1600–1682), более лиричного и мягкого живописца, который одним из первых среди французских пейзажистов стал обращать внимание на свет, туман, состояние воздуха. Визитной карточкой Лоррена стали элегические виды с непременным закатом. Подобные композиции дополнялись по закону классицизма сюжетной составляющей: на первом плане обязательно появлялись фигурки людей, силуэты кораблей и зданий. Мир, созданный Лорреном, стал идеально прекрасным пространством счастья и гармонии для людей следующей эпохи – эпохи Просвещения, в которой классицизм займет господствующее положение.

Эпоха барокко. XVII век. Франция 



Жорж де Латур. Шулер. 1633–1639

 

Никола Пуссен. Царство Флоры. 1631

 

Никола Пуссен. Пейзаж со святым Иоанном на Патмосе. 1640


Просвещение 



Наступивший XVIII век часто называют эпохой Просвещения, или веком Разума, поскольку основой идейной жизни Европы становится рационализм. Философы этого периода провозглашали культ науки и знаний, ратовали за широкое просвещение общества, считая идеалом Человека свободную, просвещенную личность с благородными помыслами и благими целями. Литература и архитектура этого времени были напрямую связаны с идеями Просветителей – Руссо и Вольтера, Канта и Дидро, Локка и Монтескье, выражая их философию в художественных образах и обращаясь к возвышенному языку классицистического стиля.

В изобразительном искусстве ситуация обстояла сложнее: помимо просветительской тенденции, воплощенной в классицистических формах, в живописи XVIII века продолжало развиваться и барочное направление, которое на своем завершающем этапе приобрело утонченные формы придворного искусства и стало называться рококо.


Англия 



Английская школа живописи сложилась позже континентальных традиций и приобрела европейскую известность благодаря творчеству Уильяма Хогарта (1697–1764), чье искусство было близко своей социальной направленностью идеям Просветителей. Его демократичные жанровые картины с обличительными сюжетами были нацелены на острую критику политической жизни и общественных нравов Англии того времени. Самой известной стала серия из шести полотен «Модный брак», посвященная короткой и трагической семейной истории порочных супругов-аристократов. Хогарт был большим мастером живописного повествования. Он выстраивал композицию по законам театральной сцены, где каждая деталь красноречива, каждый жест точен, каждая поза выразительна, а каждый характер убедителен и узнаваем.

Портретная живопись Англии в XVIII веке складывалась во многом под влиянием традиции ван Дейка и стремилась к созданию репрезентативных композиций для украшения дворцовых стен. Первым знаменитым английским портретистом стал Джошуа Рейнолдс (1723–1792) – виртуозный автор торжественных изображений с чертами барочного пафоса и театральности. Рейнолдс часто заострял характеристику персонажей аллегорическим содержанием, уподобляя свои модели античным героям. Так, пленительная леди Гамильтон предстает на портрете в образе Венеры, трагическая актриса Сара Сиддонс – в образе Мельпомены, а благородные сестры Монтгомери – как переосмысление образа трех Граций.

Портреты Томаса Гейнсборо (1727–1788) отличаются от эпических полотен Рейнолдса большей камерностью и лиричностью и наполнены сдержанными эмоциями. Его мечтательные, задумчивые персонажи обычно изображены на фоне элегического ландшафта. В отличие от Рейнолдса, сторонника контрастного света и яркой палитры, Гейнсборо выбирает прозрачную, быструю, свободную живопись, с преобладанием сложной гаммы холодных оттенков. Так, в картине «Утренняя прогулка» ему блестяще удалось передать разлитый сиреневатым облаком английский туман, создающий поэтичную атмосферу вокруг влюбленных героев.

XVIII век. Англия 



Уильям Хогарт. Брачный контракт. 1743–1745

 

Джошуа Рейнолдс. Три сестры Монтгомери в виде Граций, украшающих цветами изваяние Гименея. 1773

 

Томас Гейнсборо. Утренняя прогулка. 1785


Французское Рококо 


Рококо – изящное стилевое направление, зародившееся при дворе французских монархов. Оно отличается особой прихотливостью и изысканностью. Название стиля происходит от слова рокайль, что значит стилизованная морская раковина — основной декоративный, орнаментальный элемент произведений рококо. В живописи рококо во многом продолжает развивать барочные тенденции – эмоциональность и декоративность. Но при этом картины становятся более миниатюрными, сюжеты – более интимными и сентиментальными, персонажи – более утонченными и слегка жеманными, композиции стремятся к асимметрии, а цветовая гамма начинает тяготеть к сложным пастельным оттенкам, уходя от локальных ярких пятен и резких контрастов, характерных для барокко.

Рокайлевый изобразительный язык был во многом сформирован в произведениях Антуана Ватто (1684–1721) – мастера изысканной палитры и галантных сюжетов. Герои картин Ватто – это идеализированное общество дам и кавалеров, пребывающих на аллеях парков, у фонтанов и садовых скульптур. Они заняты прогулками, музицированием, легкими светскими беседами. Автор выстраивает свои жанровые сценки на основе полунамеков и сдержанных интонаций. В его картинах всегда есть тайна и недосказанность, поэтому Ватто избегает локальных цветов и излишней детализации – атмосфера его картин полна поэзии, контуры размыты, герои мечтательны, их жесты не окончены, движения не завершены.

Младший современник Ватто – Франсуа Буше (1703–1770) – был любимым художником маркизы де Помпадур, фаворитки короля и иконы «стиля Людовика XV», как именуют рококо во Франции. Легкий флирт персонажей Ватто остался в прошлом – в произведениях Буше царит игривая чувственность, герои его картин отличаются чарующим обаянием и эротической привлекательностью, что было очень востребовано при французском дворе. Буше часто обращается к древним мифам, но смотрит на античность сквозь призму фривольного рокайля, прежде всего изображая обнаженных нимф, Диан и Венер в окружении роскошных интерьеров и драгоценностей.

Излюбленным жанром Жана Оноре Фрагонара (1732–1806) была пастораль – изображение изнеженных пастушков на лоне природы, дань увлечению в придворных кругах идеями Руссо о естественной свободе. Персонажи Фрагонара полны жизнерадостной энергии и эпикурейской жажды наслаждений, они всегда находятся в состоянии игры, шутки или флирта. Занимательные сюжеты и забавные персонажи изображались Фрагонаром с артистической иронией и вдохновенной легкостью. Его кисть движется широко, стремительно, его краски сияют и переливаются.

Изящный изобразительный язык рококо подходил не только для полотен галантной тематики. Его использовали и художники, чьи картины были посвящены современной жизни «третьего сословия». Цветовая гамма жанровых сцен Жана Батиста Шардена (1699–1779) столь же изысканна, а героини так же миниатюрны и изящны, как и дамы с картин Ватто, хотя это кухарки и прачки, горничные и благочестивые матери буржуазных семейств. Мир, созданный Шарденом, наполнен тишиной, простыми радостями, повседневными заботами, в нем нет суеты и напряжения и царит немногословная и уютная гармония.


Французский Классицизм 



В последней четверти XVIII века ведущим направлением французской живописи становится классицизм. Этому способствовали господствующие в обществе тревожные настроения и ожидания грядущих перемен. Главными героями произведений снова становятся персонажи древних мифов, но это уже не та античность, что привлекала Буше. В работах мастеров французского классицизма царят брутальные и героические характеры, трагические истории и высокие добродетели.

Наиболее ярко черты нового строгого классицизма проявились в творчестве Жака Луи Давида (1748–1825), которого можно назвать самым революционным художником Франции. Написанное в преддверии революции полотно «Клятва Горациев» прозвучало как призыв к борьбе за гражданские свободы. Воплощенные в картине идеи гражданского долга, свободы, внутреннего благородства и жертвенности были востребованы в политизированном французском обществе конца XVIII столетия. Художественная манера Давида аскетична, его картины сдержанны в цветовом решении, главным выразительным средством становится четкая, лаконичная композиция. На рубеже XVIII–XIX столетий Давид пишет ряд портретов, которые отличаются нейтральным фоном, лапидарной обстановкой и почти скульптурной светотеневой моделировкой фигуры модели, как, например, на портрете мадам Рекамье.

Классицизм получил дальнейшее развитие в творчестве знаменитого ученика Давида – Доминика Энгра (1780–1867), поклонника «идеального» искусства Рафаэля. Наибольшую славу Энгру принесли портреты, которые он создавал в течение всей жизни. Ранний энгровский портрет мадемуазель Ривьер отличают возвышенность и трепетная проникновенность хрупкого образа. Ничего лишнего, чеканность формы, выразительный линейный ритм и сдержанный колорит – это почерк раннего Энгра. Однако в его заказной работе «Наполеон на императорском троне», помпезном портрете новоиспеченного императора в царственном облачении, можно наблюдать становление позднего Энгра и черты позднего варианта классицизма – ампира, с его любовью к роскоши, патетике, сочетанию белого цвета, золота и пурпура.

XVIII век. Франция 



Франсуа Буше. Туалет Венеры. 1751

 

Жан Оноре Фрагонар. Игра в жмурки. 1750–1752

 

Жан Батист Шарден. Трудолюбивая мать. 1740

 

Доминик Энгр. Наполеон на императорском троне. 1806


Живопись XIX века 



Романтизм 



Романтизм как направление в искусстве зародился в Европе в конце XVIII – начале XIX веков и наиболее ярко заявил о себе в музыке, поэзии и живописи. Романтизм возник из особого мироощущения поколения молодых людей, сначала потерявших веру в идеалы Просвещения, а затем переживших бесславный закат наполеоновской эпохи. Ноты пессимизма и разочарования характерны для романтического мировосприятия из-за трагического несовпадения мечты и реальности. Главный герой романтиков – мятущаяся личность с ее страстями и переживаниями, пылким стремлением к свободе и поиском идеала то в далеком Средневековье, то в загадочных восточных землях. Жизненный путь самих художников-романтиков нередко полон непредсказуемых поступков и необдуманных решений, душевных терзаний и трагических потерь, что и становилось зачастую источником для творчества.

Примером такой непростой биографии и творческого пути, полного неожиданных поворотов, может служить жизнь великого испанского живописца Франсиско Гойи (1746–1828). Искусство Гойи – явление сложное, он работал и в рокайлевой стилистике – как декоратор, и в классицистическом стиле – как создатель обширной портретной галереи испанской знати. На рубеже XVIII–XIX веков он творит в романтическом стиле, мрачные фантазийные персонажи все чаще наполняют его произведения. Единственной незыблемой ценностью для разочарованного художника остается любовь, и он вдохновенно создает два женских образа как две стороны одного чувства – «Маху одетую» и «Маху обнаженную», в которых его волшебная живопись трепещет, растворяется и переливается подобно перламутру.

Во Франции на рубеже столетий главным героем молодого поколения был генерал Бонапарт – символ успеха и победы. Именно таким его изобразил художник Гро – в пылу сражения, со знаменем в руках. Герой на поле битвы – нередкий мотив для романтиков, особенно для лидера французского романтизма Теодора Жерико (1791–1824). Знаковые для эпохи наполеоновских войн образы кавалеристов, созданные им в начале XVIII века, отличаются эмоциональностью, экспрессией, динамикой. Для усиления выразительности автор использует барочные приемы – диагональную композицию, винтовое движение модели, контрасты света и тени. После крушения империи Жерико создает одно из самых трагических полотен своего времени – «Плот “Медузы”», где ярко передана атмосфера катастрофы и отчаяние гибнущих людей.

В середине XVIII века флагманом европейского романтизма был Эжен Делакруа (1798–1863), художник неукротимого темперамента и блестящий колорист. В свой ранний период Делакруа был увлечен Востоком, который представлялся его современникам чем-то загадочным и романтичным. Художник пишет энергичные картины на сюжеты охоты на львов, военных столкновений, поединков или полные неги сцены из жизни восточного гарема. Пафос неспокойной эпохи Делакруа в полной мере выразил в своей знаменитой работе «Свобода, ведущая народу где он объединил аллегорический образ Свободы с натуралистическим изображением революционных баррикад.

В Германии романтизм носил более созерцательный и поэтичный характер, что наиболее ярко выразилось в картинах Каспара Фридриха (1774–1840) – мастера философского пейзажа. Картины Фридриха, величественные горные или морские виды, окутанные туманами, наполнены таинственным смыслом и упоительной красотой. Усиливает метафизическое звучание произведений немецкого пейзажиста неизменная фигура наблюдателя, которая соединяет зрителя и природу, преходящее и вечное.

Самым известным мастером английского романтического пейзажа стал Уильям Тёрнер (1775–1851), автор смелых красочных симфоний. В отличие от Фридриха, у Тёрнера природа – неподвластная человеку стихия с подвижными воздушными массами, снежными бурями, пожарами и штормами. Чтобы передать мощь природных катаклизмов и вызвать сильные эмоции, художник новаторски подходил к изображению света и воздуха, используя смелые сочетания цветов, рваные контуры и эффектную фактуру.

В середине XIX века романтизм в несколько измененном виде предстает в произведениях молодых живописцев, которые называли себя прерафаэлитами, поскольку искали свой творческий идеал в эпохе Средневековья. Они близки романтикам своим стремлением уйти от академизма, вернуться к истокам, своей приверженностью идеалистичному взгляду на искусство. Герои кельтских мифов и шекспировских драм воспринимались прерафаэлитами как герои народного эпоса и изображались без академических ограничений, ярко и необычно.

Романтизм 



Антуан-Жан Гро. Наполеон Бонапарт на Аркольском мосту. 1797

 

Теодор Жерико. Плот «Медузы». 1818–1819

 

Каспар Фридрих. Странник над морем тумана. 1818


Реализм 


В XIX веке свой расцвет переживает пейзажная живопись, которая ранее была на периферии внимания крупных мастеров. Одним из новаторов в пейзажном жанре стал живописец Джон Констебль (1776–1837), блестящий пленэрист, создатель английского национального пейзажа. Ему удавалось не только изобразить величественный ландшафт, но и подчеркнуть близость природы и человека. Пейзажи Констебля наполнены лиризмом и проникновенностью. Он умел передать свежесть ветра и прохладу крон деревьев, прозрачную чистоту родниковой воды и стремительность несущихся облаков в высоких небесах.

Французские пейзажисты также стремились к реалистическому, натурному изображению родной природы, для чего стали летом выезжать на этюды в окрестности деревни Барбизон, давшей название целому направлению ландшафтной живописи. Барбизонцы в своих пейзажах подчеркивали национальное своеобразие выбранных мотивов, намеренно скромных. Каждый из них вносил собственную интонацию в общее звучание живописного направления в зависимости от своего индивидуального прочтения темы. Если лидер барбизонцев Теодор Руссо (1812–1867) отдавал предпочтение монументальным композициям с мощными дубами, то его младший коллега Шарль Добиньи (1817–1878) склонялся к лиричным изображениям прохладных лугов и зеленых берегов Уазы. Еще один барбизонец, Констан Тройон (1810–1865), отличался любовью к анимализму и жанровым мотивам. Его пейзажи можно назвать обжитыми: они населены молочницами и коровами, пастухами и стадами овец.

Самым тонким и нежным французским пейзажистом середины XIX века был Камиль Коро (1796–1875), создатель пейзажа настроения. Коро был неутомимым наблюдателем за природой, проницательным и элегическим созерцателем, поэтому его скромные ландшафты полны туманов и безмятежной тишины, в которой только легкий ветерок едва трогает тонкие ветви деревьев, донося мягкую трепетность до восприятия зрителя. Такой проникновенности автор достигал своей уникальной манерой письма, основанной на сочетаниях тончайших оттенков – валёров — одного цвета, чаще всего – серого. В результате природа в пейзажах Коро дышит, окутывая зрителя ощущением поэзии и гармонии.

Помимо пейзажа, реалистическое направление во Франции заявило о себе в жанровой живописи. Многие художники обратили свои критические взгляды к современности, к нелегкой жизни горожан и крестьян, пытаясь достоверно отобразить их характеры и взаимоотношения. Расцвет жанрового реализма во французской живописи связан с именем Гюстава Курбе (1819–1877), противника всякой идеализации натуры. Героями его картин становятся земляки, жители местечка Орнан. Они заняты тяжелым трудом или веселым празднованием значимого события, а иногда просто отдыхают в местном кабачке. Среди них нередко можно встретить и самого автора, который мыслит себя частью этого сообщества.

Жан-Франсуа Милле (1814–1875) нашел свое призвание в изображении картин сельского быта. Персонажами его полотен стали крестьяне, которых он писал с благоговением и которым придавал сдержанное достоинство, напоминающее о религиозных образах. Милле искал в крестьянском быту идеал патриархального мира в противовес наступающему на него индустриальному обществу. Своих героев, занятых самыми прозаичными делами, автор изображает возвышенно и поэтично, живущими без суеты, в гармонии со своей землей. Живопись затворника Милле оказала огромное влияние на его коллег, и изображения крестьян стали нередкими даже на главной парижской выставке – Салоне.

 

Теодор Руссо. Дубы в поселке Апремон. 1850–1852

 

Констан Тройон. Пастбище в Нормандии. 1852

 

Шарль Добиньи. Лодки на Уазе. 1865

 

Камиль Коро. Воспоминание о Мортефонтене. 1864

 

Гюстав Курбе. Встреча. 1854

 

Жан-Франсуа Милле. Собирательницы колосьев. 1857

 

Доминик Энгр. Портрет Луи Франсуа Бертена. 1832


Салон 



Кумиром участников Салона долгие годы оставался Энгр, который, с одной стороны, продолжал писать блестящие портреты, поражающие своей реалистичностью, а с другой – создавать исторические и библейские картины в духе академизма, идеально правильные и все более отстраненные. Продолжателями традиций академизма становятся постоянные экспоненты Салона – виртуозные профессионалы Вильям Бугро (1825–1905), Александр Кабанель (1823–1889), Тома Кутюр (1815–1879), авторы нашумевших полотен на псевдоантичные и мифологические сюжеты, с неизменной роскошью интерьеров и эротической пикантностью.

Одним из самых популярных жанров на салонных выставках был парадный портрет. Долгие годы звездой Салона был портретист Франц Ксавер Винтерхальтер (1805–1873), писавший при всех дворах европейских монархов многочисленные роскошные образы аристократок в дворцовых интерьерах и в блеске драгоценностей.

Излюбленной темой французской салонной живописи XIX века были также сцены из «восточной» жизни, не имевшие, однако, никакого отношения к реальной жизни Востока. Это были повторяющиеся сказочные изображения гаремов, восточных дворцов и городов, сцены охоты на экзотических хищников. Особого признания добились «салонные ориенталисты» Жан-Леон Жером (1824–1904) и Эжен Фромантен (1820–1876).

Главным жанром академистов в течение всего XIX столетия оставалась историческая живопись, флагманом которой во Франции был Поль Деларош (1797–1856). Самым масштабным проектом Делароша стала полукруглая роспись в Школе изящных искусств, представляющая собрание 75 великих художников различных эпох, беседующих на фоне античной колоннады. Можно сказать, что это полотно подводит торжественный итог развитию живописи со времен Ренессанса до XIX века, прославляя грандиозный путь, пройденный классическим европейским искусством за пятьсот лет.

Салон 



Франц Ксавер Винтерхальтер. Портрет Елизаветы, императрицы Австрии. 1865

 

Александр Кабанель. Рождение Венеры. 1863

 

Вильям Бугро. Идиллия. 1850


Импрессионизм 



В 70-е годы XIX века во французской живописи назревала революция: группа молодых художников в 1874 году представила публике работы, выполненные в новаторской технике и изображающие сцены городской жизни того времени. Новая, быстрая манера живописи с натуры была направлена на то, чтобы запечатлеть сиюминутное состояние природы, поймать краткое мгновение изменчивого мира. Одна из ранних картин, выполненных в этой стилистике, называлась «Впечатление, восход солнца». Она и дала название новому направлению – импрессионизм (от фр. impression — впечатление).

Старшим товарищем импрессионистов, непосредственно повлиявшим на их творчество, был Эдуар Мане (1832–1883), чей путь в искусстве был дорогой поисков нового образного языка. Каждая его попытка представить публике свои новые картины заканчивалась скандалом. Так произошло и в 1863 году, когда была выставлена «Олимпия», изображение обнаженной дамы полусвета. Смелость Мане проявлял не только в выборе тем своих произведений, но и в живописной манере, по мнению многих критиков, слишком яркой, плоскостной, экспрессивной.

В 1874 году Мане сближается с молодыми бунтарями, которые станут его последователями. Он все лето работает как импрессионист, на пленэре, создает целую серию аржантёйских (по названию городка Аржантёй) жанровых и пейзажных сцен, ставших классикой нового направления. Мане отказывается от черного цвета, пишет в один прием, использует случайные композиции, наполняет пейзажи вибрацией воздуха и света.

В конце жизни Мане возвращается к сюжетности и воплощает давний замысел – пишет «Бар в “Фоли-Бержер”», огромный холст с выстроенной композицией, осложненной введением большого зеркала, нарушающего привычную двухмерность картины. Столкновение двух планов – приближенной к зрителю фигуры героини и многолюдного яркого пространства ресторана – создает пронзительный образ одиночества человека среди толпы.

Лидера импрессионистов Клода Моне (1840–1926) не привлекали «идейные» композиции, он всю жизнь был верен чистому пейзажу. Его любимой стихией была вода, он виртуозно передавал отражение солнечного света на водной поверхности. Широкие ритмичные мазки синего и зеленого завораживают, приковывают взгляд, поражают своей смелостью. Любовь Моне к ярким цветовым решениям отражена в его «цветочных» пейзажах: чаще всего он пишет поля с красными маками. Известнейшим таким полем стало поле близ Аржантёя, изображенное Моне в знаменитых «Маках» 1873 года. Жена и сын художника гуляют в солнечный день за городом – картина наполнена ощущением любви, поэзии и радости бытия.

Совсем другое состояние духа – тревожное и мятущееся – передают экспрессивные марины, созданные Клодом Моне на острове Бель-Иль. В 1886 году художник пишет море и скалы в шторм, пытаясь проникнуть в таинственные глубины океанских просторов. Тени, рефлексы, вспышки зеленого, рыжего, ультрамарина, вибрация волн, брызги пены – зритель не только видит это, но и начинает слышать шум прибоя и чувствовать соленый вкус волны.

В более поздние годы Клод Моне подходит к изображению ландшафта скорее как исследователь. Он постоянно наблюдает за объектами, пишет их в разное время суток и в различную погоду, запечатлевая перемены в освещении, в ощущении фактуры, в восприятии очертаний объектов. Предметами его изучения становятся соборы и стога сена, тополя и кувшинки, он создает целые серии о жизни неизменных вещей в меняющейся световоздушной среде.

На первой выставке импрессионистов в 1874 году одно из самых сильных впечатлений на зрителей произвела картина «Ложа» Огюста Ренуара (1841–1919). В ней автор представляет сцену из жизни парижан, что станет главной темой знаменитого импрессиониста. Ренуару всегда будут интересны люди, их взаимоотношения, наряды, занятия. Парижане на картинах Ренуара увлеченно беседуют, смеются, танцуют, совершают лодочную прогулку или катаются на коньках. Особого восхищения достойны многочисленные женские образы на холстах Ренуара. Его героини грустят или улыбаются, оживленно болтают или погружены в чтение, они кокетливы, лукавы, легкомысленны – и всегда пленительны. Они остаются неразгаданными, их гибкие силуэты, кошачья пластика и быстрые жесты ускользают и растворяются в мягкой, тающей, серебристо-дымчатой живописи Ренуара.

Огюст Ренуар обладал прекрасным даром портретиста. Свое умение глубоко чувствовать характер модели он показал, например, в портрете коллекционера и интеллектуала Виктора Шоке. Автор приближает героя к нам, легкий поворот головы и почти интимный жест руки – и перед нами человек тонких чувств и благородной души. Портрет позволяет нам войти в контакт с персонажем, который так располагающе смотрит на нас и, кажется, так внимательно слушает.

Еще один импрессионист, Эдгар Дега (1834–1917), главной задачей своего искусства считал передачу тонкостей сиюминутных движений и характерных жестов, рваного ритма, ломкой пластики и непредсказуемой динамики человеческих фигур. Он долго и кропотливо работал над тем, чтобы создать в своих жанровых композициях иллюзию неожиданности увиденного, внезапности произошедшего или впечатление, что персонаж застигнут врасплох. Поиски спонтанности движения привели Дега на ипподром, где он наблюдал за скачками и писал сцены из жизни жокеев и лошадей.

Дега был мастером красноречивой и острой композиции, с помощью которой он мог выразить главную мысль своего произведения. Так, в известной картине «Абсент» художник создает странное пространство – угол, в который задвинуты герои. Им не выбраться оттуда, их прижали к стене плоскости столов, которые заняли половину картины и отделили их от зрителя словно барьером. Наполненный оттенками серого цвета мир усугубляет ощущение безысходной тоски, в которую погружены любители абсента. В пустом утреннем кафе два потерянных человека сидят рядом и в то же время отдельно друг от друга; между ними нет тепла, но нет и неприязни, а есть только полное равнодушие.

Любимой живописной техникой Дега была пастель, именно она позволяла автору передать все нюансы движений, сложность поз и жестов своих персонажей, которых он находил в шляпных магазинах или кафешантанах, но чаще всего – на сцене или за кулисами. Балет и балерины стали любимой темой многих произведений Эдгара Дега. Чаще всего он изображает юных танцовщиц в танцклассах, на репетициях, за кулисами и очень редко во время выступлений, когда они преображаются и становятся воздушными неземными созданиями.

На выставках импрессионистов большая часть картин принадлежала пейзажному жанру. Именно новаторское изображение пространства – света и воздуха – составляло основу живописного метода товарищей Моне. Блистательная импрессионистическая плеяда мастеров ландшафтной живописи дала миру множество шедевров. Художники постоянно выезжали в пригороды или же выходили на улицы Парижа и создавали образ текучего, переменчивого мира. Методичный и вдумчивый Камиль Писсарро (1830–1903) чаще всего выстраивает вибрирующее пространство с уходящей вглубь дорогой, которая открывает перед зрителем все новые дали. Мягкий и лиричный Альфред Сислей (1839–1899) предпочитает камерные тихие уголки, где зритель может остаться наедине с собой и вслушаться в звуки дождя или даже падающего снега. Живопись Берты Моризо (1841–1895) отличают экспрессия и внутренняя сила при внешней сдержанности камерных сцен из семейной жизни.

На последней выставке импрессионистов 1886 года сенсационным стало огромное полотно молодого художника Жоржа Сёра (1859–1891) «Воскресный день на острове Гранд-Жатт» – летний пейзаж с гуляющей публикой. Это картина, состоящая из небольших точечных мазков, в которых одновременно ощущается переливчатое дрожание воздуха и мерцание света, но все предметы и объекты предстают странно застывшими, а люди – впавшими в глубокое задумчивое созерцание. Автор смело и неожиданно облек в научную форму все интуитивные открытия импрессионистов, и получилось другое искусство, названное неоимпрессионизмом. Сама техника письма отдельными мазками была названа пуантилизмом. Ее самым известным приверженцем стал Поль Синьяк (1863–1935) – автор ярких мозаичных пейзажей, в которых природа излучает праздничность и ликование.


Импрессионизм. Франция 



Эдуар Мане. Бар в «Фоли Бержер». 1882

 

Клод Моне. Маки. 1873

 

Огюст Ренуар. Бал в Мулен де ла Галетт. 1876

 

Эдгар Дега. Зеленая танцовщица. 1877–1879

 

Берта Моризо. Игра в прятки. 1873

 

Поль Синьяк. Сен-Тропе. Красный буй. 1895


Постимпрессионизм 



Импрессионизм подвел черту под классическим искусством, которое считало главным объектом своего изображения окружающий мир. Для живописцев следующего поколения на первый план выходит не желание подражать природе, а внутреннее душевное состояние художника, его эмоции и мысли. Период европейского искусства с середины 1880-х до начала 1900-х годов, короткий, но разнородный по составу, называют Постимпрессионизмом.

Ключевой фигурой этого периода был Поль Сезанн (1839–1906), проживший много лет отшельником в родном Провансе, где он создал сотни новаторских картин, оказавших колоссальное влияние на весь европейский художественный процесс. Сезанн ценит предметность мира, ему интересно разнообразие форм, которое он методично изучает в своих лаконичных натюрмортах. Фрукты с годами становятся все более схематичными, они теряют фактуру и светотень. Из картин Сезанна постепенно уходит материальность – остается обобщенная форма, созданная сложнейшими цветовыми сочетаниями, а поверхность картины приобретает перламутровую легкость и прозрачность.

Работая над изображением человека, Сезанн также приходит к упрощенным силуэтам статичных фигур. Сюжет игроков в карты заинтересовал его именно тем, что они могли долго сохранять неподвижность и внешнюю сдержанность, позволяя художнику всесторонне изучить мизансцену. Уплощенное пространство, жесткие контуры, угловатая пластика, застывшие фигуры – время замерло, осталась только живопись, субъективный взгляд мастера на процесс игры.

Главным жанром для Сезанна, однако, стал пейзаж. В течение многих лет художник изображал скалы, море, городки в окрестностях родного Экса, наблюдая за южной природой и работая над одним мотивом по много месяцев. В последние десятилетия его любимым предметом изображения стала гора Сент-Виктуар, которую художник написал более двадцати раз. Эволюция живописи Сезанна, его работа над организацией пространства, над особой живописной поверхностью, нарастание условности в трактовке мотива – все это прекрасно прослеживается при рассмотрении ранних и поздних пейзажей, где главным героем стал величественный силуэт любимой горы мастера.

Прованс стал местом взлета творческой энергии и для Винсента ван Гога (1853–1890) – голландского мастера, которому судьба отвела для выражения уникального дара совсем короткий срок – всего два лета, проведенных на юге Франции. Самые знаменитые полотна были созданы Ван Гогом в городке Арль, где его восторг как художника вызывали цветущие сады, окрестные жители, виноградники, ночное кафе и собственный дом. Краски Ван Гога становятся звонкими, ликующими, а предметы – простыми и лаконичными. Более всего его завораживали цветущие подсолнухи с их трепетными, подвижными лепестками и богатством оттенков желтого цвета. Ван Гог посвятил подсолнухам несколько композиций, каждая из которых – признанный шедевр.

В 80-е годы XIX века многие молодые художники пробуют выработать собственный живописный язык и проводят любопытные эксперименты с техникой живописи. Одной из новых живописных техник стал клуазонизм (от фр. cloison — перегородка, перегородчатая эмаль). Эта техника предполагала упрощение формы изображаемого предмета, для чего использовались приемы эмали или витража, когда весь холст разделяется на плоскости чистых цветов, окруженных черным контуром. Лидером данного направления стал Эмиль Бернар (1868–1941), создавший свои самые известные картины в Бретани, изображая местных крестьянок в традиционных нарядах.

Клуазонизм произвел впечатление на Поля Гогена (1848–1903), который, приехав в Бретань, был очарован местными традициями. Здесь он пишет несколько композиций в новой плоскостной манере с локальными красками. Самая известная из этих картин – «Видение после проповеди». Автор стремится показать здесь два мира – реальный и воображаемый, сталкивая композиционно и колористически два плана. Бретонский период стал для Гогена временем обретения собственной живописной системы. Он создает блистательные пейзажи, где мир переливается чистыми, яркими красками, а формы предметов причудливо рифмуются и переплетаются подобно узору.

Свой настоящий живописный рай Поль Гоген обрел в Океании, на острове Таити, куда он приехал в 1891 году. Перед ним открылся мир интенсивных цветов и лапидарных форм, слоистых пространств и экзотических образов. Первые полинезийские опыты Гогена – пейзажи: вначале он осваивает новые природные формы и цветовые сочетания. Затем его начинают привлекать островитяне, их облик и жесты, пластика и язык, а вслед за тем – их взаимоотношения, традиции, мифология. Живопись Гогена далека от этнографических и бытовых подробностей, она глубоко символична и полна философских размышлений о человеческом бытии.

Постимпрессионизм 



Поль Сезанн. Гора Сент-Виктуар с большой сосной. 1886

 

Винсент ван Гог. Спальня в Арле. 1888

 

Винсент ван Гог. Церковь в Овере. 1890

 

Поль Серюзье. Талисман. 1889

 

Эмиль Бернар. Сборщицы яблок в Понт-Авене. 1888

 

Поль Гоген. Пейзаж со свинопасом. 1888

 

Поль Гоген. Таитянские горы. 1893

 

Поль Гоген. Ареареа (Озорная шутка). 1892


Символизм 



Символизм как мощное философское и художественное направление во многом определял профессиональные и духовные поиски целого поколения живописцев в конце XIX века. Одним из самых ранних произведений символизма стала знаменитая картина швейцарского художника Арнольда Бёклина (1827–1901) «Остров мертвых», впитавшая дух сумрачного германского романтизма и предвещающая наступающую эстетику модерна. Создавая метафизические, полные безмолвия ландшафты, подернутые флером декаданса, автор вкладывал мощный подтекст в свои произведения и побуждал зрителя к осмыслению вечных вопросов мироздания.

Старшие символисты в своей живописной манере были еще близки к классическому искусству, подобно Бёклину или властителю дум французских символистов Пьеру Сесилю Пюви де Шаванну (1824–1898), которому удалось в своих работах создать атмосферу бесконечной длительности. Герои Пюви де Шаванна попадают в особое пространство, где царят вечность и гармония, их жесты становятся медленными, позы застывшими, лица отрешенными.

Символист Гюстав Моро (1826–1898) сделал шаг в сторону изменения самой живописи: он придал палитре своих картин таинственное мерцание. Они наполнены мистическим полумраком, сквозь который проступает свечение, окружающее главных героев. Действующие лица произведений Моро – античные герои, персонажи средневековых легенд или библейских сюжетов. Так, мастер много раз обращался к образу властной и загадочной Саломеи, который стал самым востребованным женским образом эпохи Символизма как в живописи, так и в поэзии.

У Одилона Редона (1840–1916) уже сама живопись, зыбкая и текучая, полна загадок. Автор превращает в символы сами краски, из которых волшебным образом появляются вибрирующие формы и невесомые предметы. В мире Редона на фоне ультрамариновых небес распускаются феерические цветы, возникают дивные женские лица, парят крылатые кони и плывут волшебные лодки – это ирреальный мир поэтических грез и фантазий, к которому все чаще обращаются художники.

Живопись символизма своей образностью становится близка не только к поэзии, но и к музыке. Плеяда художников создает живописные композиции, в которых ощущается «звучание» цветов и оттенков. Таковы картины Джеймса Уистлера (1834–1903) и Микалоюса Чюрлёниса (1875–1911) с перетекающими формами и колористическими вспышками, пронизанные мелодиями красочных аккордов. Эти художники были наиболее близки к актуальной в то время идее «синтеза искусств».

В 90-е годы XIX века идеи символизма были преобразованы в творчестве группы «Наби», или «пророков от искусства», как сами себя называли молодые живописцы, увлеченные философией и богословием. Морис Дени (1870–1943), лидер группы, был убежден, что искусство призвано выражать глубокие идеи и нравственные смыслы. Он обратился к каноническим евангельским образам, интерпретируя их с помощью новаторского живописного языка, с плоским пространством, условными линиями, локальными цветами, но сохраняя при этом сакральность религиозного искусства.

Поиски ответов на вечные вопросы занимали многих представителей символизма. Свои размышления и тревоги они выражали подчас в очень острой художественной форме. Ярчайшим примером здесь может служить творчество норвежского живописца Эдварда Мунка (1863–1944), наполненное драматичными темами и образами. Живописная манера Мунка отличается экспрессивной выразительностью, пространство его картин пронизано вихреобразными линиями стремительного потока мировой энергии; цветовая гамма диссонирующая, персонажи одиноки, безмолвны и безлики – все это делает звучание его сюжетов особенно трагичным.

Символизм 



Пьер Сесиль Пюви де Шаванн. Девушки у моря. 1879

 

Гюстав Моро. Явление Саломее. 1876

 

Одилон Редон. Муза на Пегасе. 1896

 

Джеймс Уистлер. Ноктюрн в черном и золотом – падающая ракета. 1875

 

Микалоюс Чюрлёнис. Соната солнца. 1906

 

Эдуар Вюйар. Городские сады. 1894

 

Пьер Боннар. Игра в крокет. 1892

 

Морис Дени. Святые жены у гробницы. 1894


Модерн 



На рубеже XIX–XX веков многие художники воспринимали мир вокруг себя сквозь призму рафинированного искусства. Их творчество далеко ушло от непосредственности живописи впечатлений и наполнилось утонченной, стилизованной эстетикой. Эти мастера поклонялись изощренной, измышленной красоте, вдохновение для создания которой на своих полотнах они черпали в искусстве Средневековья или в произведениях восточных мастеров. Это краткое, но очень яркое явление в культуре рубежа веков принято называть искусством модерна, или ар-нуво.

В английской живописи стиль модерн сложился в позднем творчестве прерафаэлитов, лидер которых, Данте Габриэль Россетти (1828–1882), создал галерею томных женских образов, стилизованных под средневековую живопись и ставших программными для его последователей. Наиболее известным таким последователем был Эдвард Бёрн-Джонс (1833–1898), привнесший в ставшие модными кельтские сюжеты элементы эстетизма и декоративизма.

Декоративный потенциал нового стиля продолжили раскрывать художники из Шотландии, супруги Макинтош. Чарльз (1868–1928) больше преуспел в архитектуре, а его супруга Маргарет (1864–1933) украшала новые интерьеры своими декоративными панно, в которых развивался прихотливый орнаментальный изобразительный язык модерна.

Возможности нового стиля оказались столь гибкими, что элементы ар-нуво можно встретить даже в произведениях Анри Тулуз-Лотрека (1864–1901), художника острого и драматичного, далекого от прикладного искусства. В полных сарказма картинах Тулуз-Лотрека, изображающих парижскую жизнь его времени, острота ракурса, резкость контрастных цветовых пятен и акцентирование изломов силуэта становятся главными выразительными средствами. Автор не боится утрировать реальность, гиперболизировать детали. Его персонажи из кабаре «Мулен-Руж» выглядят гротескно: они находятся либо в повышенно экспрессивном движении бешеного танца, либо в полном эмоциональном и духовном опустошении.

Для стиля модерн изображение женщины – главная тема. В искусстве рубежа XIX–XX веков воцаряется образ роковой женщины, опасной, манящей, обладающей внутренней силой и всепобеждающей красотой. Таких красавиц любил изображать один из главных мастеров модерна, австрийский живописец Густав Климт (1862–1924). Примером может служить как портрет реальной Эмилии Флёге, так и крайне условное изображение библейской Юдифи. Климт расширяет декоративные возможности живописи модерна, стилизуя портреты и панно под золотистые мозаики, придавая блеск и роскошь своим картинам.

Неповторимый образ женщины создал художник Альфонс Муха (1860–1939) – икона стиля ар-нуво. Его героини, аллегории времен года и цветов, драгоценных камней и искусств, – пленительные молодые женщины в струящихся одеждах, с пышными волосами, утопающие в букетах и цветочных гирляндах, кружевах резной листвы и россыпи звезд. Они бывают чарующими или мечтательными, роковыми или томными, но всегда соблазнительными и чувственными.

Модерн 



Данте Габриэль Россетти. Пиа де Толомеи. 1868

 

Эдвард Бёрн-Джонс. Зеленое лето. 1864

 

Маргарет Макинтош. Роза белая и роза алая. 1902

 

Анри Тулуз-Лотрек. Жанна Авриль покидает «Мулен-Руж». 1892

 

Густав Климт. Упоение. 1905–1911

 

Альфонс Муха. Изумруд. 1900

 

Альфонс Муха. Лето. 1896


Модернизм 



Начало ХХ века в изобразительном искусстве поразило искушенного европейского зрителя революционными переменами. Одна за другой возникали новые художественные группы, каждая из которых поражала небывалыми визуальными эффектами, искаженной реальностью, деформированными образами, предлагая публике громкие манифесты и воззвания, новаторские идеи и концепции. Этот поток радикальных художественных направлений первой трети нового, XX века, объединенных условностью живописного языка, называют общим термином – модернизм, или авангард.


Фовизм 


Одними из первых заявили о себе молодые художники, сплотившиеся вокруг фигуры Анри Матисса (1869–1954). На первой же своей выставке они потрясли зрителей и получили прозвище фовисты, что значит дикие, за слишком интенсивную красочную гамму. Фовисты отказались от копирования природы и использовали цвета только для выражения своих эмоций, потому их пейзажи пылали буйством красок. Небеса на их картинах могли быть желтыми, деревья синими, а море красным – главное, – мир у фовистов был фееричным и излучающим счастье. Матисс и его коллеги Андре Дерен (1880–1954), Морис Вламинк (1876–1958), Рауль Дюфи (1877–1953) чаще всего изображали прибрежные городки юга Франции с их праздничной и жизнерадостной атмосферой. Альберу Марке (1875–1947) ближе было нормандское побережье, но и его он видел ярким, солнечным, непосредственным, как видит ребенок – с упрощенными формами и плоским пространством.


Кубизм 


Если фовисты переосмыслили отношение к цвету, то кубисты произвели революцию в восприятии формы предметов. Основателем кубизма может считаться Жорж Брак (18821863), который в 1907 году отправился к сезанновским местам в Прованс и там открыл для себя геометрию скал и строений, создав первые произведения в манере кубизма. Вслед за ним художники-кубисты увлеченно раскладывали трехмерные объекты на отдельные элементы и переносили их на двухмерную плоскость, опираясь на линейный строй и почти игнорируя цвет. Самым знаменитым кубистом является Пабло Пикассо (1881–1973), который первым начал не только раскладывать объекты, но и синтезировать их заново, вводя в картину элементы аппликации и коллажа. В поздний период развития кубизма Фернан Леже (1881–1955) и Робер Делоне (1885–1941) привнесли в этот стиль яркие цветовые акценты, расширив тем самым его выразительные возможности.


Футуризм 


Две новые живописные техники, открытые фовистами и кубистами, дали импульс для возникновения мощных литературно-художественных направлений – футуризма и экспрессионизма, лидеры которых с блеском проявили себя как в живописи, так и в поэзии.

Родиной футуризма стала Италия. Глава молодых бунтарей поэт Филиппо Маринетти опубликовал в 1909 году эпатажный манифест, где провозглашалось отрицание классической культуры и предлагалось воспевать технический прогресс, урбанизм, скорость и движение вперед, в будущее. В группу футуристов вошли художники Джакомо Балла (1871–1958), Умберто Боччони (1882–1916), Джино Северини (1883–1966), Луиджи Руссоло (1885–1947) – все они разрабатывали проблему передачи в статичной живописи стремительности движения. Их произведения, названные динамизмами, представляют последовательное повторение отдельных стадий движения объекта. Работы футуристов наполнены взрывной энергией и ощущением пульсирующего времени.

В России начала 1910-х годов самым авангардным течением становится кубофутуризм, где находки французских и итальянских мастеров заостряются, приобретают яркую выразительность и ироничность. В картинах кубофутуристов фрагментарность, искажение форм, изломанность пространства и силуэтов, расцвеченных пятнами локальных цветов, являются основой изображения. Наиболее яркие примеры такого подхода к живописи можно увидеть в изображениях точильщика у Казимира Малевича (1879–1935) и велосипедиста у Натальи Гончаровой (1881–1962).


Экспрессионизм 


Экспрессионизм как искусство почти экзальтированной эмоциональности заявил о себе в произведениях немецких художников группы «Мост», куда входили Эмиль Нольде (1867–1956), Эрих Хеккель (1883–1970) и Карл Шмидт-Ротлуф (1884–1976). Основателем группы был Эрнст Людвиг Кирхнер (18801938), художник резаных линий и искривленного пространства. Любимым жанром Кирхнера был городской пейзаж. Он пишет тревожные ночные улицы Берлина, которые населяют черные силуэты прохожих, имеющие искаженные пропорции и очерченные острыми контурами.

Дальнейшее развитие экспрессионизма связано с Мюнхеном, где в 1911 году возникло объединение «Синий всадник», которое диссонансу и графичности «Моста» предпочло более гармоничные композиции и богатство красочной палитры. Франц Марк (1880–1916), один из основателей группы, создавал философские послания миру посредством необычной анималистики, противопоставляя прекрасный мир природы несовершенству человеческой жизни. Выразительную пластику своих персонажей автор передает синтезируя яркий условный колорит фовистов с ломаными формами кубистов.

Лидирующие позиции на выставках «Синего всадника» занимали русские художники – Марианна Верёвкина (1860–1938) и Алексей Явленский (1864–1941), чьи картины до сих пор поражают своими пылающими красочными сочетаниями. Эти авторы решительно сталкивали плоскости насыщенной киновари с интенсивным кобальтом и обрамляли их мощным черным контуром, добиваясь от холста звенящей напряженности и мощного энергетического воздействия на зрителя.

Идеологом мюнхенских экспрессионистов был также русский живописец Василий Кандинский (1866–1944), который в эти годы жил в Альпах и писал виды баварского городка Мурнау, сотканные из аморфных пятен звонких, чистых, пульсирующих цветов, которые приобретали собственное символическое звучание. Мастер все больше отстранялся от конкретности реального мотива, приближаясь к почти музыкальной пластичности и самодостаточности живописных сочетаний. Вскоре произошел его окончательный разрыв с реальностью: в 1910 году Кандинский пишет первую абстрактную картину и становится основателем самого радикального направления модернизма – абстракционизма.


Абстракционизм 


Появление нефигуративной живописи в начале ХХ века было революционным событием в изобразительном искусстве. Возникло иное понимание назначения и возможностей живописи, поскольку предметом искусства стали формальные элементы – сами краски, способы их нанесения, их сочетания, а также линии, контуры и конфигурации. Воздействие таких элементов на подсознательное восприятие зрителя обосновано в теоретических трудах Василия Кандинского, который создает в эти годы свои самые известные картины. Он называет их импровизации — спонтанные и бессознательные творения – и композиции — продуманные и подготовленные произведения.

Волна идей Кандинского прокатилась по всей Европе. Беспредметные эксперименты с цветовыми сочетаниями появились у художника чешского происхождения Франтишека Купки (1871–1957) и у немецко-швейцарского художника Пауля Клее (1879–1940), а несколько позже нефигуративное искусство захватило Америку, где свой вариант абстракционизма предложили Джексон Поллок (1912–1956) и Марк Ротко (1903–1970).

Параллельно возникло направление геометрического абстракционизма, лидером которого стал русский художник польского происхождения Казимир Малевич, назвавший свои эксперименты с формами и плоскостями супрематизмом. В основе его абстрактных композиций лежало создание художественного пространства с помощью соединения основных геометрических форм, цветных плоскостей, прямых и ломаных линий. В 1915 году Малевич создал, пожалуй, самую одиозную картину авангарда – «Черный квадрат» как концептуальный манифест смерти старого искусства и рождения нового.

Под влиянием творчества Малевича возникали все новые варианты беспредметных течений – орфизм Робера Делоне, лучизм Михаила Ларионова (1881–1964) и неопластицизм Пита Мондриана (1872–1944). Голландец Мондриан основывал свои произведения на принципах ритма и равновесия. Он писал абстрактные композиции на плоскости из прямоугольников и квадратов, закрашенных локальными тонами только трех базовых цветов и разделенных черным контуром. Наряду с новаторством Малевича живописная система Мондриана оказала серьезное воздействие на развитие архитектуры и дизайна всего ХХ столетия.


Сюрреализм 



В 1924 году французский поэт Андре Бретон пишет «Манифест сюрреализма», провозглашая появление нового эстетического течения, соединяющего реальность с метафизическими видениями. Свое название направление получило от французского слова surrealisme (сверхреализм) которое придумал французский поэт Гийом Аполлинер. Основываясь на теориях Фрейда и Юнга о подсознании, сюрреалисты считали предметом своего искусства только бессознательные образы, возникшие в сновидениях. Сюрреализм громко заявил о себе в литературе (поэзия Поля Элюара), кинематографе (фильмы Луиса Бунюэля) и, конечно, живописи. Приверженцами сюрреализма стали художники Макс Эрнст (1891–1976), Ив Танги (1900–1955), Джорджо ди Кирико (1888–1978), каждый из которых сформировал свою уникальную реальность и населил ее небывалыми созданиями. Безлюдные городские пейзажи с уходящей вглубь перспективой, пустынные и гулкие, словно увиденные в гипнотическом сне, пугающие своей ирреальной «правдоподобностью» – любимая среда произведений итальянского мастера ди Кирико. Француз Ив Танги предпочитал придавать своим пейзажам-галлюцинациям более зыбкие очертания, заполняя их растекающимися формами амебообразных существ, тающими линиями дыма и облаков, пульсирующим светом и дрожащей водой.

В новом художественном движении вскоре возникли две точки зрения на творчество. Одни художники работали в рамках традиционной масляной живописи, экспериментируя лишь с содержательной стороной своих творений. Другие авторы считали, что создание сюрреалистических картин возможно только при новаторском подходе к процессу создания произведения искусства – художник должен освободиться от оков сознания, творить спонтанно, без участия рационального подхода.

Приверженец традиционных техник, бельгиец Рене Магритт (1898–1967) был, очевидно, самым ироничным среди сюрреалистов. На его картинах простые предметы помещены в непривычную обстановку, стереотипы нарушены, создана атмосфера загадочности и алогичности странного мира. Чаще всего на холстах Магритта реалистично выписанные, понятные и привычные вещи из повседневности – стул, яблоко, трубка, яйцо, свеча или фигура безликого клерка в котелке – наделены символическими смыслами. Любимый прием Магритта – создать иллюзию реальности и тут же разрушить ее, наглядно демонстрируя вероломную двухмерность изображенного мира. Создатель живописных парадоксов, художник магического реализма, к которому сам Магритт относил свои произведения, в своей обычной жизни он был добропорядочным буржуа – в отличие от Сальвадора Дали (1904–1989), самого знаменитого сюрреалиста, который и из своей жизни сделал произведение сюрреалистического искусства.

Картины Дали – это пространство сновидений, миражей, галлюцинаций, где на фоне метафизического пейзажа предметы легко меняют свою природу, превращаясь по воле автора в свою противоположность. Мистификатор и провокатор, испанский мастер часто использовал хрестоматийные образы классической культуры – Венеру Милосскую, Святого Антония, Нарцисса и Галатею, подвергая их эпатажным метаморфозам и трансформациям и вызывая скандальную реакцию публики. Часто персонажи Дали беспомощно вибрируют в пространстве, явно не в силах обойтись без подпорок, которые дал им автор. Они бесплотны, аморфны и неустойчивы. Это символы страхов художника, его душевных сомнений и неуверенности. Образы Дали настолько выразительны, что до сих пор находят отклик у почитателей таланта испанского мастера.

Фантасмагорический мир сюрреалистов убедительно и ярко отразил ту нервозную растерянность и утрату ценностных ориентиров, что была характерна для европейского общества после катастрофы Первой мировой войны.

На определенном этапе близок к сюрреализму был Пауль Клее – мастер, обладавший своеобразным, независимым почерком. Уникальный колорист, Клее то уходил от предметности в сторону абстрактных произведений, то, подобно сюрреалистам, создавал особое пространство, населенное странными существами. Неизменным оставался незамутненный взгляд художника на мир, его тонкое чувство цвета и музыкальность.

Творчество Клее – это путь независимых авторов, талантливых одиночек. Такие художники не примкнули в полной мере ни к одному из течений, но это не помешало им ярко выразить себя и оставить заметный след в истории искусства. Среди них Амедео Модильяни (1884–1920), Павел Филонов (1883–1941), Эгон Шиле (1890–1918), Хуан Миро (1893–1983), Жорж Руо (1871–1958), Марк Шагал (18871985). Творчество этих мастеров до сих пор таинственно, а потому наиболее притягательно для современного зрителя.

Модернизм 



Альбер Марке. Гавр. 1911

 

Луиджи Руссоло. Динамизм автомобиля. 1913

 

Умберто Боччони. Пластичность. 1912

 

Казимир Малевич. Точильщик. 1912

 

Эрнст Людвиг Кирхнер. Улица Берлина. 1913

 

Франц Марк. Тигр. 1912

 

Франц Марк. Тироль. 1914

 

Алексей Явленский. Дама с пионами. 1909

 

Василий Кандинский. Деревенская улица. 1908

 

Василий Кандинский. Импровизация. Мечтательное. 1913

 

Робер Делоне. Радость жизни. 1930

 

Рене Магритт. Вероломство образов (Это не трубка). 1929 / ADAGP / УПРАВИС, 2023

 

Рене Магритт. Состояние человека. 1935 / ADAGP / УПРАВИС, 2023

 

Рене Магритт. Сын человеческий. 1964 / ADAGP / УПРАВИС, 2023

 

Сальвадор Дали. Постоянство памяти. 1931

 

Сальвадор Дали. Метаморфозы Нарцисса. 1937

 

Сальвадор Дали. Жираф в огне. 1937

 

Пауль Клее. Изображение рыб. 1925

 

Амедео Модильяни. Жанна Эбютерн в шляпке. 1919

 

Эгон Шиле. Портрет Валли Нойциль. 1912
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