4. Скульптура Древней Греции периодов архаики и классики 

Скульптура архаики
1.Введение

Эпоха архаики (третья четверть 8 века до н.э. – 490 г. до н.э.) была временем  формирования греческого государства-полиса и соответствующей ментальности, а также основных видов искусства (ордера в архитектуре, скульптуры, вазописи). Именно в эту эпоху происходит рождение греческой монументальной пластики. Ее предшественники гомеровского периода – большие культовые изображения богов, о которых упоминают древние авторы. Это были плохо обработанные в основном деревянные идолы (ксоаны). Также использовались бронза и терракота. До нас эти памятники не сохранились. 

К наступлению эпохи архаики уже выявляется определенный тип образа. Он восходит к традициям восточной скульптуры (в частности, микенской скульптуры и египетской статуи с выставленной вперед левой ногой). Это можно объяснить тем, что в Греции того времени нет собственных мастеров и школ, поэтому для работ в конце 8 – начале 7 века до н.э. приглашались иностранные мастера (с Крита, из Египта и Финикии), которые привносят свои приемы и технику. Самые ранние каменные статуи относятся к первой трети 7 века до н.э. В их появлении большую роль сыграли художники Крита (для устранения географического кретинизма смотрим карту – илл. 1). Недаром античное предание называет греческих скульпторов «дедалидами», учениками легендарного ваятеля Дедала, который работал у критского царя Миноса.

В течение 7 века до н.э. восточные приемы постепенно изживают себя, и происходит рождение собственно греческой пластики. Важно, что на этом этапе у мастеров еще отсутствует сюжетное мышление, поэтому скульптура бессюжетна. Интересы сводятся к освоению нового материала (камня) и изучению анатомии человеческого тела. 
Если говорить о периодизации архаики, то здесь можно (разумеется, весьма условно) выделить три периода: ранняя архаика (конец 8 – начало 6 в. до н.э.), зрелая архаика (начало 6 в. до н.э. – 530 г. до н.э.) и поздняя архаика (530 – 490 гг. до н.э.).

2.Скульптура

Скульптура ранней архаики. Весьма немногочисленные статуи 7 века до н.э., известные ныне, в значительной степени сохраняют схематизм и условность геометрического искусства. Один из самых ранних памятников здесь – Дама из Оксера, созданная в начале 7 века до н.э. (илл. 2). Изображена либо богиня, либо фигура адоранта. При очень небольшом размере (около 50 см), скульптура выглядит очень монументально. Интересно, что для Греции характерно стремление к скульптуре выше человеческого роста. Мелкая пластика применяется в основном для вотивных статуэток, особенно популярных в эпоху эллинизма. 

Возвращаясь к Даме из Оксера укажем на характерные черты: минимальный контакт со зрителем, гипертрофия жеста, сугубо восточная символика скульптуры, отсутствие фактурности материала (волосы как блоки, платье слито как единый блок), квадратный пьедестал и молитвенная поза с гипертрофированным молитвенным жестом. Здесь прослеживается очень четкая центральная симметрия, даже в поясе, чертах лица, кудрях волос. Все это дает фронтальность – боковые точки зрения не обработаны, спина тоже. Лицо статуи напоминает маску, одежда и тело не отделены друг от друга, одежда лишь «процарапана» на теле. Очевидно, что здесь скульптурное мышление доминирует над пластическим. (Скульптурность: каменноподобие, фронтальность, симметрия, одна точка зрения. Пластичность: возможность кругового обхода, пространственность, множественность  точек зрения). Также здесь стоит отметить деление тела на определенное соотношение частей, все тело членится на зоны, каждая из которых выделена как самостоятельная. Интересен и силуэт статуи. Для него характерна сложная линия, детали тела (руки с туловом) не слиты между собой, как на Востоке. Более сложная линия силуэта важна, потому что она указывает на начало новых отношений фигуры и пространства. Резюмируя анализ, отметим: здесь очевидно сочетание восточных черт и греческого характера работы. От греческого – деление тулова на тектонические зоны (ноги, тулово, голова), интерес к работе человеческого тела как некой конструкции.

К такому типу статуй относится и Артемида с острова Делос (7 в. до н. э. илл. 3), которая представляет собой почти нерасчлененный каменный блок со слабо намеченными формами тела. Голова поставлена прямо, волосы симметрично падают на плечи, руки опущены вдоль тела, ступни ног кажутся механически приставленными к глыбообразной массе длинной одежды. Новым здесь является некоторое стремление к правильной пропорциональности человеческой фигуры. 

Гера с острова Самос (первая половина 6 в. до н. э., илл. 4 ). Художник тщательно изобразил складки, несомненно правильно установил пропорции женской фигуры. Но подлинно реалистических задач такое искусство еще не ставит: задачей художника было создать торжественное, застывшее изваяние, предмет культа, священный и таинственный образ божества. Пьедестал не квадратный, а круглый. Таким образом создается иллюзия кругового обхода.  Само тулово постепенно избавляется от фронтальной точки зрения, превращается в цилиндрическую колонну. Появляется разнофактурность материала. Тонкая туника создает эффект мокрых одежд. Складки тонкие, как канелюры. Сверху на фигуру накинута более плотная шерстяная накидка, ее глубокие и широкие складки создают эффект более тяжелой и плотной материи.

Богиня с гранатом (начало 6 века до н.э., илл. 5). Под драпировками выделяются ноги, они неплотно прижаты к пьедесталу и друг к другу. Кроме того, здесь передается объем одежды, она вновь показана, как канелюры. Как результат: появляются глубина и объемность складок. Нижняя туника и парадная накидка сверху не слиты между собой. Лицо теряет плоскостность, выделяются скулы, подбородок. Все эти черты свидетельствуют о начале важного шага, когда пластическое мышление начинает побеждать скульптурное. Важна и светотень – ее игра помогает достичь объема, долепить образ. Принципиальную роль играет улыбка: здесь представлена «архаическая улыбка» как характерная черта именно архаической пластики. С наступлением классики улыбка исчезает, на ее место приходят активные позы и абсолютно спокойные лица.
Богиня с зайцем (первая половина 6 в. до н. э., илл. 6). Цилиндрообразное тулово, отказ от фронтальной точки зрения, иллюзия кругового обхода, разнофактурность материала.

Сковывающие тенденции условного и отвлеченного решения человеческого образа наглядно проявились в тех скульптурных произведениях, где нужно было изображать движение. К таким произведениям относилась статуя богини победы Ники с острова Делоса («Ника Архерма»), выполненная в первой половине 6 в. до н. э. ионийским мастером Архермом (илл. 7). Статуя стояла на высокой колонне; фигура вырисовывалась на фоне неба и была рассчитана только на одну точку зрения – спереди. Ника была изображена летящей.  Движение было изображено символически.
Уже в 7 веке до н.э. в скульптуре архаики определились две основные темы:
1. Обнаженная мужская фигура – курос.

2. Задрапированная в одежды женская фигура – кора.

Мужской образ развивался в школах Пелопонесского материка. За прототип здесь берется египетская статуя с выставленной вперед левой ногой. Но если там важно показать переход, факт шага, то здесь важна механика человеческого шага в пространстве. Фигура куроса всегда обнажена, поскольку так легче выявить и показать структуру человеческого тела. 

Женские же образы были популярны на территории Аттики и ионических полисов, которые в своем культурном развитии до середины 6 века до н.э., когда они попали под власть персов, опережали материковую Грецию. Если в работе над куросами мастеров интересовало изображение человеческого тела, то при создании женских образов решались такие задачи, как рельефность, разнофактурность, решение объема.

Кроме того, в архаике любили использовать в пластике яркие декоративные цвета. Тела куросов красили в шоколадные цвета – знак загорелого, здорового и мужественного тела. Коры окрашивались в более светлые тона. Использовались и яркие волосы – синего или зеленого цвета – как показатель раскрашенности мира. Замечание о цвете важно, поскольку чрезмерный цвет уменьшает пластичность образа.

При всех отличиях, существовавших между разными школами греческой скульптуры, они стремились к решению общих задач, и это способствовало формированию единого стиля архаической пластики. 

Куросы. Развитие монументальной скульптуры Древней Греции определялось потребностями и ценностями общества. Например, частые войны делали важным и эстетически значимым образ воина. В свою очередь суровые тяготы походов и огромный вес вооружения требовали от воина большой физической силы и выносливости. Эти качества греки воспитывали постоянной тренировкой, которая начиналась с детских лет и продолжалась до старости. Отсюда интерес к образу атлета. Скульпторы и художники могли постоянно видеть обнаженные фигуры юношей, изучать движения человека и пропорции его тела. Таким образом, сама жизнь формировала в сознании греков атлетический идеал красоты. Этот образ нашел воплощение в статуях могучих обнаженных юношей, которые могли изображать и богов и атлетов, и воинов; их называли «куросами» (что значит «юноша»).

Тип куроса сложился на протяжении 7 и начала 6 в. до н. э. первоначально, по-видимому, на Пелопоннесском полуострове. Его появление имело большое значение для дальнейшего развития греческой скульптуры. Статуи куросов к 6 в. до н. э. стали связываться с еще более жизненными образами идеальных воинов, они начали служить надгробиями воинов и ставиться в честь победителей на олимпийских и других состязаниях. Хотя в куросах не было никакого индивидуального, портретного характера и определенного переживания, в них явственно ощущался общий дух суровой мужественности и собранной энергии. Общее развитие куроса шло в сторону все большей верности пропорций, преодоления элементов геометрического упрощения и схематизма, ухода от условной декоративной орнаментальности в трактовке деталей. Однако до самого конца 6 в. до н. э. сохранялся фронтальный и неподвижный строй статуй.

Одним из самых ранних памятников этого типа является курос с Суниона, исполненный из крупнозернистого мрамора на рубеже 7 и 6 веков до н. э. (илл. 8) Рассмотрев его, можно выделить основные черты всей группы подобных памятников. Такие статуи часто посвящали в дар богам, также они использовались и как образы Аполлона, и атлетов, и надгробных памятников, которые ставились на могилах воинов, погибших за свой полис. 

Трехметровая фигура обнаженного юноши высечена из монолитной глыбы камня. Размеры статуи намного превосходят человеческий рост. Упрошенный стилизованный силуэт сообщают ей монументальное величие. Оно подчеркнуто неподвижностью позы: выдвинутая вперед левая нога и отодвинутая назад правая создают впечатление покоя. Высекая обнаженную фигуру, скульптор стремится подчеркнуть характерные признаки атлетически развитого тела – широкие плечи и узкую талию юноши. Ноги напоминают могучие столбы, и в них четко обозначены коленные чашечки. Не владея точным знанием анатомии, мастер лишь приблизительно намечает мускулы: на животе они прочерчены врезанными линиями, а на спине заданы декоративными узорами. 

В тектонике куроса с самого начала выявляются три зоны: ноги, тулово и голова. В рамках этих зон обозначаются элементы, ответственную за передачу движений (поскольку они играют главную роль): коленные чашечки, кости нижней части ног, зона грудной клетки, включая мышцы торса, причем если в ранней архаике эти значимые элементы прорисовывались и процарапывались, позже они стали выражаться с помощью объемов. 

Все мускулы тела сунионского куроса показаны в одинаково напряженном состоянии. Части лица переданы округлыми сглаженными объемами. Уголки губ чуть приподняты, что создает впечатление загадочной «архаической» улыбки. Длинные волосы, падающие на спину, изображены условными завитками. Фигура куроса обращена лицом к зрителям, руки плотно прижаты к телу, голова кубической формы поставлена прямо, взгляд устремлен вдаль. Лицо симметричное и предельно идеализированное.

Художественные приемы, использованные греческим скульптором, напоминают древнеегипетские статуи. Это сказывается, прежде всего, в одинаковой системе обработки камня. Вначале мастер придавал глыбе четырехгранную форму, затем наносил на каждую ее грань контур будущей скульптуры и начинал высекать статую одновременно со всех сторон, снимая камень параллельными прямыми слоями. Такая манера, свойственная и египетской и греческой архической пластике, делала статую угловатой и замкнутой, а все объемы человеческого лица сводились к плоскостям профиля и фаса. Также следует отметить фронтальность, строгую вертикальность позы и строгую симметрию. Подобный метод диктовал скульптору и так называемый закон фронтальности, господствующий в архаическом искусстве, и строгую вертикальность позы и соблюдение принципов симметрии при построении фигуры. Сходство куросов с творениями  древнеегипетских мастеров отмечали уже писатели древности. Однако, заимствуя приемы древневосточного искусства, греческий мастер вкладывает в свой образ новый смысл, созвучный идеалам греческой культуры. Статуя создана не для обоготворенного владыки, она утверждает и прославляет мощь свободного человека. 

Другим примером ранней статуи куроса может служить курос музея Метрополитен в Нью-Йорке (рубеж 7 и 6 веков до н. э., илл. 9), более стройный, но не менее схематичный по своей форме. Стремление придать выразительность лицу статуи привело к сложению очень часто повторяющейся в архаической скульптуре схемы так называемой «архаической улыбки».

На примере более поздних куросов можно проследить изменения, которые происходят в скульптуре в период зрелой архаики.
Особого упоминания заслуживает еще одна мраморная статуя, тесно связанная с типом куроса. Она принадлежит к посвятительным статуям Акрополя и называется «Мосхофор» («Человек, несущий теленка», илл. 10). Мосхофор был исполнен около 570 года до н. э., в то же время, когда были сделаны поросовые статуи Гекатомпедона и представляет собой образец ранней аттической скульптуры. Из надписи на постаменте известно, что скульптуру принес в дар житель Аттики Ромб (или Комб). Мастер изобразил самого дарителя с жертвенным теленком на плечах. Они образуют единую слитную группу. Сквозь тонкую одежду, облегающую фигуру Мосхофора просвечивает сильное, пропорционально сложенное тело. Ясно обозначились напряженные мускулы рук. Мышцы важны потому, что они показывают вес тельца и напрямую говорят об обильной богатой жертве (тяжелом теленке). Волосы и борода напоминают орнаментальный узор. Частично сохранившаяся раскраска говорит о смелости цветового решения: теленок был синий, глаза Мосхофора – красные, а борода – зеленая. Спустя много веков античный образ Мосхофора вошел в раннехристианское искусство как символическое воплощение Христа – «добрый пастырь», юноша пастух с ягненком на плечах.

К лучшим творениям архаического искусства, вступившего в период своей зрелости, относятся скульптуры второй половины 6 века до н. э. Таков курос из Аттики, созданный афинским мастером около 520 г. до н. э. (илл. 11). Поза этого куроса повторяет традиционный тип архаической скульптуры, но пропорции тела отличаются большей правильностью и достоверностью. Во всем облике юноши ощущается уверенная и могучая сила. Его лицо не является точным портретом какого-то определенного человека. Это типически обобщенный образ. Кроме того, следует отметить деление тулова на зоны (голова, тулова, ноги), при этом в каждой зоне отмечаются ключевые элементы (например, коленные чашечки, которые важны для передачи шага). 
Так называемый «Аполлон Птойос» из Беотии, созданный в 6 веке до н.э. (илл. 12), является отличным примером куроса времен поздней архаики. Более точная моделировка формы, благородство пропорций и верное чувство строения человеческого тела придают Этой статуе несравненно большую жизненную убедительность; ее строгая простота гораздо более соответствует образу героя, чем преувеличенно подчеркнутая физическая сила более ранних куросов. Тем более неоправданной выглядит здесь традиционная схема фронтальной и неподвижной композиции.
Из более поздних памятников отметим также следующие:
Всадник Рампена (около 550 г. до н.э., илл. 13). Подлинник хранится по частям. Настоящая голова + тулово из гипса = в Лувре. Голова из гипса + настоящее тулово = в акрополе. В этой скульптуре появляется объем. Лицо и туловище теряют плоскостность, и это – огромный шаг вперед в развитии поздней архаики. Также отметим, что здесь появляется объем дополнительных деталей (объем волос, выделяются скулы, глаза).

Курос из Пирея (около 520 г. до н.э., илл. 14). Здесь также изображен шагающий человек, но отличия очевидны и очень существенны. Новое решение положения ног, передача хиазма (изображение стоящей человеческой фигуры, в которой тяжесть тела перенесена на одну ногу (опорную), и поднявшемуся из-за этого бедру соответствует опущенное плечо, а другому, опущенному бедру – поднятое плечо), оторванные от туловища руки, которые здесь связаны с общим движением тела. Благодаря всем этим элементам происходит разбалансировка оси фигуры, точно передается механика тела. Наконец, исчезает фронтальная точка зрения, скульптура вступает в активный диалог со зрителем. Эта скульптура предполагает не просто созерцание, а вчувствование и сопереживание. 

Аполлон из Пьомбино (начало 5 в. до н.э., илл. 15). Ощущение шагающего человека полностью лишено символики.  

Коры. Другой популярный тип скульптуры греческой архаики представлял изображения девушек – кор. Большинство из них относится ко второй половине 6 века до н. э., когда в Аттике работали ионийские мастера. 

Всеобщей известностью пользуется статуя коры в пеплосе (илл. 16), принадлежащая талантливому аттическому ваятелю, имени которого мы не знаем. Она высечена из паросского мрамора около 530 года до н. э. Мастер изобразил неподвижно стоящую девушку в длинном пеплосе из шерстяной ткани, схваченном поясом. На ее плечах — накидка из более плотного материала, а под пеплосом тонкими линиями обозначен льняной хитон. Ниспадающие складки хитона подчеркивают стройную фигуру. Голову коры украшал несохранившийся бронзовый венок, в ушах были серьги, а в левой руке она держала венок или ветку. Теплый золотистый цвет мрамора гармонирует с розовато-красным тоном струящихся на плечи волос. Отсутствует четкая симметрия, волосы разметаны и несимметричны, нет жесткой статики, неодинаковое количество складок около пояса. Статуя была раскрашена: черные брови и ресницы, коричневые глаза и губы, зеленые края накидки. Все это придает скульптуре праздничное звучание. По сравнению с аттическими, коры, созданные ионийскими мастерами, кажутся более чувственными и нарядными.
Еще один памятник – кора с Акрополя (конец 6 в. до н.э., илл. 17). Хорошо сохранившая первоначальную раскраску, она отличается верностью и стройностью пропорций, тонкостью и изяществом улыбающегося, хотя и неподвижного лица. Традиционная фронтальность и застылость позы сочетаются здесь с жизненно правдивой передачей всего облика девушки.
Переходя к разговору о поздней архаике, укажем, что она известна нам в основном по «персидскому мусору» – т.е. посвятительным статуям афинского Акрополя. Они были открыты в отвалах, сохранившихся после разгрома Акрополя персами. Среди мусора были найдены и статуи. Говоря об изменениях в образе коры, отметим, что они более значительны, чем в эволюции куросов. В куросах идея движения была заложена изначально. Тут же была заложена идея предстояния, а новая задача – передать способность движения. Эта цель достигается благодаря проработке драпировок, которые словно развеваются на ветру от ходьбы. Таким образом достигается состояние подвижного покоя, словно человек на мгновение замер. Именно поэтому драпировки прорабатываются особенно активно и тщательно.
Примером немногочисленных культовых статуй, дошедших от периода поздней архаики, служит и мраморная богиня из Тарента (вторая четверть 5 в. до н.э., илл. 18), греческой колонии на юге Италии. Она восседает на богато украшенном троне, ее строгая и торжественная поза напоминает древневосточные статуи. В правой руке богиня держала кубок, в левой – цветы или фрукты. Трудно сказать, кого изобразил скульптор: Геру, Персефону или Афродиту. Фигура богини красиво задрапирована длинной, до пят одеждой, которая ложится ритмически повторяющимися, изысканными по рисунку складками. Правильность черт богини предвосхищает идеальные образы классического искусства.
Задумчивая кора (Кора 674, 510 – 500 гг. до н.э., илл. 19). Вот так заканчивается эволюция позднеархаической пластики. Разнофактурность, асимметричность, появляется точка сзади. Эффект тела и одежд стоящего на ветру человека. На наших глазах формируется пластическое мышление. Помимо разницы деталей каждая из них наделяется собственным объемом.

Памятники переходного периода. Говоря об эволюции древнегреческой скульптуры, необходимо особо отметить несколько памятников, стоящих на рубеже архаики и классики. На наших лекциях они обсуждались в контексте разговора об архаической скульптуре, при разговоре о так называемом «строгом стиле» (490 – 470 гг. до н.э., Аттика и Пелопоннес), но многие авторы (например, Ривкин в соответствующем томе Малой истории искусств) относят их к самому началу искусства классики. 
Статуя дельфийского возничего (около 470 года до н. э., илл. 20). Бронзовая статуя возничего создана неизвестным талантливым мастером  Она представляет часть скульптурной группы, изображавшей возничего, который стоял на бронзовой колеснице, запряженной четверкой лошадей, впряжку со статуей посвятил богу Аполлону правитель одного из греческих городов Сицилии в память о победе, одержанной им в конных состязаниях в Дельфах. Юноша-возничий сжимал в руках вожжи и остроконечную палку, которой подгоняли лошадей. Его стройная фигура своей величавой красотой напоминает дорическую колонну. Это сходство усиливает строгий ритм ниспадающих складок плотного хитона, подобных каннелюрам колонны. 

На первый взгляд возничий напоминает куроса. Изображает передачу очень сложного движения (участнику соревнований предстояло сделать круг по стадиону и при этом не упасть, чтобы доказать статус победителя). Сочетаются внешняя статика и предельное внутреннее напряжение, движение и покой одновременно. С одной стороны, здесь видны четкие складки одежд. Вздутые вены на ногах и вдавленные ногти передают предельное напряжение. В районе груди складки одежды спокойно укладываются. Сменяется и выражение лица: архаическая улыбка сменяется сочетанием двух полярных состояний – напряженное тело + спокойное лицо. Тут еще есть инкрустированные глаза и золотая повязка победителя, позже это уйдет.

Вторая четверть 5 века до н. э. – один из интереснейших периодов в развитии греческого искусства. Это время напряженных поисков, время, когда мастера скульптуры овладевают приемами реалистического изображения человеческого тела, познают выразительные возможности движущейся фигуры. В активном движении раскрывается внутреннее состояние человека.

Подлинный шедевр греческой скульптуры – Посейдон или Зевс (первая половина 5 века до н.э., илл. 21). Мастерская Агелада. Обнаженный бог моря с телом могучего атлета представлен в момент, когда он бросает свой трезубец в противника. Величественный размах рук и упругий сильный шаг передают властный порыв разгневанного бога. Эта статуя изображает бога, воплощающего идею разбушевавшейся стихии. Важна передача секундного состояния – либо начало движения, либо его конец. Максимальное внимание уделено идее хиазма – статуя выстроена с учетом равновесия всех элементов.

Зевс и Ганимед из Олимпии (илл. 22). Около 470 года до н.э., терракота
Зевс похищает Ганимеда. Тут он спасается от погони. Секундное состояние, оставшееся на века. Всего через секунду Зевс превратится в орла и унесет Ганимеда на небо, тут же он пока еще бежит.

Гармодий и Аристогитон («Тираноубийцы», 470-е годы до н.э., илл. 23). Мастера Клитий и Неспод. (об этом памятнике речь пойдет ниже в связи с проблемой скульптурной группы).
3. Скульптурные группы

В эпоху архаики происходит рождение скульптурной группы. Наряду с решение проблемы изображения человеческого тела зрелая архаика, а за ней и классика стремятся решить проблему соотношения элементов скульптурной группы. Эволюцию этого типа памятников в период архаики можно проследить, сравнив такие группы, как ранний памятник «Клиобис и Битон» с более поздним («Гармодий и Аристогитон»).

 Клеобис и Битон (конец 7 в. до н.э., илл. 24) были созданы мастером Полимедом Аргосским. Скульптура посвящена подвигу двух братьев. В памятнике точно выписаны коленные чашечки и мышцы груди. Для передачи тела в пространстве передается хиазм (движение тела, при котором части сочетаются по диагонали: левая нога выставлена вперед, правое плечо отставлено назад). Благодаря хиазму происходит потеря статики, появились несколько точек зрения и их разница (боковые, со спины и т.д.). несмотря на эти прогрессивные черты, с точки зрения скульптурной группы Клеобис и Битон еще очень далеки от решения проблемы. Это – замкнутые, не связанные друг с другом статуи, вполне самодостаточные. Они соединяются механически, без надписи не идентифицируются. Именно поэтому главной идеей поздней архаики станет связать персонажей общим действием и объединить в единое целое.

Гармодий и Аристогитон («Тираноубийцы») созданы скульпторами Клитием и Несподом. Памятник стоял на акрополе еще до персидского разгрома. Перед воссозданием Акрополя греки заказали этот памятник снова. Кстати, именно они послужили прообразом «Рабочего и крестьянки». Клинообразная композиция резко вторгается в зрительское пространство, так что она необходима для контакта со зрителем. Рядом сопоставляются тела юноши и зрелого мужа, очевидна разница в пластике и характере. Гармодий делает четкий шаг вперед. Складки плаща через руку гасят активность и уравновешивают композицию. Аристогитона же характеризуют более порывистые движения. Если бы это были отдельные статуи, то возник бы диссонанс этих образов. Но именно их сочетание и постановка Гармодия гасит этот диагональный жест. Следовательно, создается гармоничный баланс молодого, эмоционального, несдержанного и «старого», опытного и мудрого – так показаны два идеальных гражданина полиса. В «Гармодии и Аристогитоне» впервые была поставлена задача построения скульптурной группы, объединенной единым действием, единым сюжетом.

4. Надгробия 

Говоря о скульптуре архаики, необходимо оговорить и такой жанр, как древнегреческие надгробия. Их тематика также варьируется в зависимости от региона: для Аттики важна тема героев, погибших за свой полис. Для Ионики же типичнее женское надгробие (прощание, эпитафия и т.д.).

Примером надгробия архаики может служить надгробная плита, выполненная в 6 веке до н.э. афинским мастером Аристоклом (илл. 25). Здесь на нейтральном фоне в профиль изображен Аристион – воин в шлеме и плотном кожаном панцире, из-под которого виден хитон. Воин опирается на копье, его фигура умело вписана в продолговатый прямоугольник плиты. С изумительным искусством мастер моделирует лицо Аристиона, пальцы рук и ног, тонкие складки хитона, которые особенно оттеняют мускулы. Рельеф был раскрашен. Следы розовой краски сохранились на прическе, бороде и вооружении воина. Также следует отметить особую роль светотени, связанную с представлениями греков об изображении покойников. Изображение усопшего полировалось до предела. Так как надгробие стоит на открытом воздухе, полированная поверхность практически растворялась в ярком солнечном свете. Нечеткий контур создает особый эффект: словно виден не человек, а только его тень. Таким образом, греческое надгробие выглядит как символическая метафора порога, перехода в царство теней.

5. Рельеф

Остановимся и на нескольких архаических рельефах. Как и в случае с надгробиями, для рельефов характерен нейтральный фон и профильное изображение.

Среди несомненных шедевров этого типа следует упомянуть Трон Людовизи     (илл. 26, памятник назван по фамилии владельцев), созданный в 470 – 460 годах до н. э. в одном из греческих городов на юге Италии. Он принадлежит к ионической школе. Три плиты из паросского мрамора с высеченными на них изображениями украшали большой алтарь для жертвоприношений. Алтарь состоит из трех частей. В центре располагается сцена рождения Афродиты из пены, по бокам представлены две треугольных стелы. На одной изображена обнаженная девушка, играющая на флейте, на другой – закутанная в покрывало (гематий) женщина. Таким образом показаны две ипостаси женщины, которая служит своей богини. Интересно, что здесь уже начинает изображаться пространство (берег, море, камни). В центре намечена резкая вертикаль (подъем тела Афродиты). Вертикаль перекрывается складками плаща, образующими линии наподобие овала. Руки Афродиты и фигура служанок замыкают композицию в овал. Такким образом задан продуманный пластический ритм, благодаря которому композиция идеально вписывается в формат.

Простыми приемами скульптор достигает гармонической целостности изображения. Фигуры объединены не только мифологическим сюжетом, но и своеобразным ритмом, который имеет большое значение в раскрытии образною смысла и создании поэтического настроения, возникающею у зрителя при созерцании рельефа. Прямые линии одежд девушек, плавные изгибы тяжелою покрывала, которое они держат и текучие складки полупрозрачной одежды богини создают редкостный по красоте и художественной законченности рисунок. 

Под воздействием искусства аттики, создан рельеф «Гермес и хариты» (около 480 г. до н.э., илл. 27). Мастера стали отставлять и сгибать одну ногу куроса, сгибать в локте руку и применять другие такие же приемы, придававшие спокойно стоящей фигуре некоторое оживление.
Еще один важный памятник – рельеф Задумчивая Афина (илл. 28). Он был создан мастерами аттической школы. В мраморном рельефе, принесенном в дар Афине между 470-450 годами до н. э., богиня представлена в образе юной девушки. Поза ее отличается изяществом и грацией. Афина опирается на копье, на голове — высокий коринфский шлем, спокойный ритм складок пеплоса подчеркивает стройность фигуры. Прекрасные черты лица и сама поза Афины передают состояние задумчивости. В этом рельефе привлекают нравственная чистота образа и поэтическая одухотворенность. Изображение человеческой фигуры в рельефе обретает объемность, скульптор мыслит ее в трехмерном пространстве. В отличие от трона Людовизи, этот рельеф проще, четче, его геометрически ясная композиция более статична и более уравновешенна. Для Аттики вообще характерны простые темы, отсутствие деталей, пустой фон, логичность и ясность построения. Здесь заметны простые диагональные ритмы. Треугольник создает статику – нога Афины приподнята и упирается на кончиках пальцев. 

Приблизительно в это же время происходит слияние аттического и ионического направлений. Мастера из Ионики оседают в Аттике, и образуется скульптурное направление, объединяющее два прежних и выстраивающее искусство высокой классики.
6. Скульптурное оформление храма
Особое важное направление в развитии скульптуры периода архаики – система скульптурного оформления храма. Греческая монументальная пластики получает широкое распространение в 6 веке до н.э. Многочисленные статуи богов и героев греческой мифологии воздвигали на площадях городов, в храмах и святилищах. Фронтоны храма, метопы и фриз украшали декоративными скульптурами. 

Замечательные произведения искусства создали в 6 веке до н. э. аттические мастера. В это время Афины вступили в пору своего расцвета и превратились в один из самых значительных ремесленных и торговых центров Эллады. Экономическому и культурному подъему Афин в немалой степени содействовала тирания Писистрата, захватившего власть в 560 году до н. э. и более тридцати лет правившего городом. Со времени Писистрата Афины стали центром греческой культуры. Тиран сумел привлечь в город выдающихся художников и поэтов. Дважды в год, весной и осенью, устраивались для народа веселые праздники в честь бога вина Диониса, которые сопровождались театральными представлениями. Из них родилось искусство театра — греческая трагедия, первая постановка которой состоялась в Афинах в 543 году до н. э. С необычайной пышностью справлялись Панафинейские торжества, превратившиеся в общегородской праздник богини Афины. Впервые были записаны тексты гомеровских поэм.

В это время идет обширное строительство и складывается программа скульптурного оформления храма. Она отразила и те важные перемены в греческом мировоззрении, которые связаны с представлениями о борьбе космоса и хаоса. На смену чисто декоративному оформлению, характерному для эпохи геометрики и ранней архаики, приходит сложная программа, связывающая архитектуру и скульптуру в единый комплекс. Важно, что скульптура здесь никогда не играет второстепенной роли, это непременно тщательно продуманный текст, связанный с представлениями о победе космоса над хаосом.

Рассмотреть эти инновации можно на примере двух архитектурных памятников.

Храм Артемиды на острове Корфу (около 590 г. до н.э., илл. 29). Это – один из самых ранних из дошедших до нас фронтонов. Его композиция представляет собой довольно сложный текст. Основные ее характеристики:

· Центробежная композиция. В центре располагается фигура женского божества в окружении леопардов. Это– горгона Медуза в позе свастического бога (свастический бег – знак стремительного движения). Она расположена ровно посередине и превосходит все прочие по размерам. 

· Сюжет. Примечателен выбор Медузы в качестве центрального персонажа. На фронтоне храма изображали божество, которому он был посвящен. В данном случае храм посвящен Артемиде, а горгона Медуза в архаике представляет собой один из ее эквивалентов. Позже, в 5 веке до н.э., горгона Медуза станет отрицательным персонажем, а пока же она представляет образ, защищающий храм от злых сил. Звери склоняют перед ней лапы – это знак почитания божества. Также горгона Медуза важна, поскольку она является доолимпийским божеством и сочетает в себе  и черты прародительницы космоса, и помощницы хаоса.

· Космос и хаос. Около Медузы располагается маленькая человеческая фигура, это – Хрисаор, сын горгоны Медузы.  От хаотического существа рождается человек. Из хаоса рождается космос. С другой стороны от горгоны Медузы располагается Пегас, который стоит на задних копытах, а передние копыта кладет на плечи горгоне Медузе. Пегас – знак Зевса и символ Персея, победителя Медузы и воплощения космоса. 

· Мотив борьбы. По двум сторонам от леопардов разворачиваются две композиции. С одной стороны – Зевс, сражающийся с гигантом. С другой стороны – нападение гиганта на Зевса или на какую-то богиню. Две этих активных схватки приглушены в углах финальным аккордом – здесь представлены скорченные фигуры поверженных гигантов. Таким образом, космос торжествует. Со временем от такой сложной программы откажутся, и в центре композиции будет один, всем известный миф.

· Неглубокая фронтонная коробка. Когда искусство освоит повествовательность, остро встанет проблема конкретности пластики, и для этого понадобится глубокая фронтонная коробка. Пока же она незначительная, и хотя перед нами круглая скульптура, она производит эффект рельефа, причем незначительного по глубине.

· Предельная симметрия и символичность. Четкая организация пространства важна для передачи победы космоса над хаосом. Бег Медузы олицетворяет цикл, неизменность, вечность космоса. Симметричность усиливается благодаря животным. Интересно симметричное расположение ребер и мышц у животных.

· Декоративность. Вообще, волосы, мышцы, шкуры животных – все предельно декоративно. Яркие цвета раскраски придают фигурам вид цветных пятен.

· Новые элементы. К ним относится, в первую очередь, фигура Хрисаора.  Он меньше Медузы по масштабу, но выполнен и обыгран как круглая скульптура. Волосы сзади создают эффект глубины и объема. Принципиально объемное лицо, на нем выделены глаза и брови. А у Медузы, например, лицо плоское и тело тоже. Хрисаор же выполнен в сложном повороте, тогда как фигуры поверженных гигантов в углах – плоские, вдавленные во фронтоны, глаза, волосы – все рисуется. Для последних характерны принципиальная графичность, лишение объема и телесности.

Храм Артемиды на острове Корфу задает основную программу изложения мифа. Здесь важны конкретность эпизода, конкретность мифа и конкретность пластики.

Со второй половины 6 в. до н. э. в архаической скульптуре начали яснее и отчетливее выступать реалистические искания. Они явно противоречили тем условным и декоративно-орнаментальным схемам, каких было столь много в ранней архаике. Их появление свидетельствовало о приближении глубоких перемен в общественной жизни и в художественной культуре Греции. Наиболее передовой из греческих художественных школ поздней архаики стала аттическая школа. Произведения аттической школы этого времени отличаются глубоким чувством пластики и объемности человеческого тела; мотивы движения в аттическом архаическом искусстве значительно реальнее, чем в дорическом. Сочетание достижений дорической и ионической школ на основе развития местной аттической традиции – характерная особенность искусства Аттики. Поэтому уже к концу 6 в. до н. э. искусство Аттики становится самым прогрессивным; в нем складываются предпосылки перехода к искусству классики.   Найденные на Афинском Акрополе фрагменты фронтона первого храма Афины (Гекатомпедона), построенного в первой половине века, говорят о еще очень условном и примитивном характере аттической скульптуры в то время. Ко второй половине 6 в. до н. э. относятся композиции  второго Гекатомпедона в Афинах,  около 530 г. до н. э. (илл. 30)  Он занимал центральное место на Акрополе, и остатки его фундамента открыли при раскопках. В конце 19 века обнаружили и скульптуры фронтонных композиций этого храма, исполненные из мягкого известняка – пороса и прекрасно сохранившие раскраску.
· Связанная композиция – она меняется и теперь стянута к центру. Выбран один миф (подвиг Геракла) и один сюжет. В это время Геракл становится очень популярным, поскольку он представляет пример того, как можно смертному получить бессмертие за свое служение построению космоса. Кроме того, Геракл был местным богом недалеко от Аттики. Из подвигов Геракла здесь выбрано усмирение Тритона (хаотического существа). В центре – фигура Геракла, сражающегося с Тритоном. 

· В одном из углов мастер размещает фантастическое существо стремя человеческими головами и тремя торсами. Первая фигура сжимает в руке язык пламени, вторая — волнистую ленту, а третья держит на ладони птицу. Предполагают, что это символы трех стихий — огня, воды и воздуха, которые греческие философы считали основными элементами мироздания. Неизвестно, кого изображал трехголовый змей. Современные ученые видели в нем то трехголового великана Гериона, то морского старца Протея, обладавшего чудесной способностью принимать любой облик, то страшного Тифона, дракона, рожденного во мгле подземного мира и изрыгавшего пламя, то, напротив, доброе и благое аттическое божество. Эта статуя раскрашена. Крепкие мускулистые тела расписаны теплыми тонами, от желтоватого до коричнево-красного, бороды и усы темно-синие, в длинных волосах синий цвет порой сменяется темно-зеленым, а змеиные хвосты, естественно заполняющие пространство фронтона, окрашены синим и красным цветом. Свежесть и непосредственность восприятия натуры сочетаются с повышенной декоративностью, что вообще свойственно произведениям архаического искусства. Объем и пластика забиваются яркой раскраской. Это – особенность архаики и ее скульптуры. 

· Глубина фронтонной коробки увеличивается, так что теперь можно моделировать объем и включать зрителя в диалог со скульптурой. Здесь, например, рука фантастического существа тянется из фронтона и врывается в мир людей.

Наряду с фронтонными композициями примечательны примеры скульптуры в метопных композициях и фризах. Здесь также существует определенные закономерности и эволюция развития в течение архаики и классики. Для дорического ордера характерен триглифо-метопный фриз, а для ионического – непрерывный фриз. Если фронтонная композиция ориентируется на идею гармонии, равновесия, победы космоса над хаосом, то фризовые композиции концентрируются на самой идее борьбы. Поэтому здесь чаще всего представлены части разных мифов, посвященных общей идее победы космоса над хаосом (кентавромахия, амазономахия, титаномахия, подвиги Геракла, позже – сюжеты из троянского эпоса, они появятся в эпоху борьбы с персами).

Вариант метопной композиции представлен в храме Метоп на острове Селла (6 в. до н.э., илл. 31). Его тема – кентавромахия. Количество персонажей постепенно уменьшается, и к классике в метопных композициях их будет всего два. Также стоит отметить профильную проекцию персонажей.

Еще один пример – Храм С («це») в Селинунте (6 в. до н.э., илл. 32). Здесь представлен один из «апокрифических» подвигов Геракла (то есть не входящий во всеми признанный список подвигов, но приписываемый этому герою) – сражение со сфинксом.

Говоря о фризовых композициях, стоит обратиться к Северному призу Сокровищницы сифносцев в Дельфах (525 г. до н.э., илл. 33). Дельфы в это время – очень важный центр. Это связано с формированием культа Аполлона. Ранее, еще в микенский период, здесь было святилище местного полубога. Тема Северного фриза – титаномахия. Продуманные эпизоды рождают последовательное изложение описания битвы. У существ хаоса лица закрыты шлемами. Афина показана как лев и как богиня-воительница. Сзади показан Геракл, который находится под ее покровительством. Для того, чтобы передать несколько пространственных планов, мастер накладывает фигуры друг на друга. 

Вот так, собственно, эволюционирует архитектурный рельеф периода архаики.
7. Заключение 

Скульптура греческой архаики в целом несет в себе много черт условности. Мастера еще не осмеливаются показать человеческое тело в движении, их часто увлекают чисто декоративные проблемы. Однако постепенно намечается путь к изображению прекрасного, гармонически развитого человека, путь, который в 5 веке до н. э. привел к расцвету реалистического искусства.

Скульптура классики
1.Введение

С первых десятилетий 5 в. до н. э. начался классический период развития греческой культуры и греческого искусства. Для Древней Греции это был период наивысшего расцвета драмы, политического красноречия, архитектуры, скульптуры, монументальной живописи и вазописи. Во время греко-персидских войн развивается  ранняя классика, продолжавшаяся примерно четыре десятилетия (490 – 450 гг. до н. э.). Важнейшие черты этого периода: изображение человека во всем богатстве и свободе его действий, поиски обобщенных типических образов, построение реалистической групповой композиции, новое понимание скульптуры и архитектуры, обращение к сценам из реальной повседневной жизни. Во второй четверти 5 в. до н. э. (то есть в 475 – 450 гг. до н. э.) архаические традиции, были окончательно преодолены, и принципы классики получили свое законченное выражение в творениях таких мастеров, как неизвестные авторы олимпийских фронтонов и особенно знаменитого скульптора Мирона. Мирон, старший среди великих мастеров классики, завершил период творческих исканий ранней классики, подготовив греческое искусство к еще большему подъему в последующие годы – к зрелой, или высокой, классике.

Время наивысшего расцвета древнегреческого искусства – «эпоха Перикла» – продолжалась примерно также четыре десятилетия – с 450 по 410 г. до н. э. Художественные создания периода высокой классики отличались героической величавостью, монументальностью и гармоничностью человеческих образов и одновременно жизненной непринужденностью, естественностью и простотой. В эти годы творили великие мастера греческого искусства: Фидий и Поликлет. 
К концу 5 в. до н. э. разделение Греции на независимые и соперничающие друг с другом полисы привело к спаду в развитии греческого искусства и культуры. Длительные и тяжелые Пелопоннесские войны (431– 404 гг. до н. э.) между двумя союзами городов, возглавлявшимися Афинами и Спартой, ускорили экономический и политический кризис полисов. Искусство классики в 4 в. до н. э. вступило в свой последний, третий, этап развития. В этот период поздней классики искусство развивалось в условиях кризиса греческого рабовладельческого полиса. Оно в некоторой мере утратило героический, гражданственный характер, ясную гармонию своих монументальных образов. Вместе с тем в искусстве великих мастеров поздней классики разрабатывались новые задачи раскрытия в образах искусства мира внутренних переживаний человека или бурной, беспокойной человеческой деятельности. Их искусство стало более драматичным и лиричным, более психологически углубленным.
2.Скульптура

Скульптура 5 века до н.э. Ранняя и высокая классика
В истории греческой скульптуры 5 века до н.э. можно выделить три имени: Мирон, Поликлет и Фидий. Их статуи, прославленные в древности, до наших дней в большинстве своем не сохранились. О них можно судить по мраморным копиям, выполненным римскими мастерами пятьсот лет спустя после создания оригиналов, в 1 – 2 веках н. э.

Мирон большую часть своей жизни работал в Афинах, расцвет его творчества приходится на вторую четверть 5 века до н. э. Среди его произведений наибольшей известностью пользовалась статуя «Дискобол», исполненная между 460 и 450 годами до н. э. (илл. 34) Подлинник не дошел, но сохранилась бронзовая копия. Скульптура прославляет победителя атлетических состязаний. 

· Постановка фигуры. Центральный вопрос для мастера – как статуя поставлена в пространстве. Сжав диск в правой руке, обнаженный юноша наклонился вперед. Рука с диском отведена назад до предела. Кажется, через мгновение атлет распрямится и брошенный с огромной силой диск полетит на далекое расстояние. Все тело юноши пронизано захватившим его движением. Пальцы правой ноги впились в землю, резко обозначились напряженные мускулы, руки согнуты, словно тугой лук.

· Силуэт. Принципиальна линия силуэта, который здесь подобен овалу. Овал важен, потому что в этой фигуре есть подъем и спад, но при этом эти ритмы замкнуты внутри силуэта. Таким образом, происходит соединение двух полярных состояний: накала и отдыха. Изогнутая линия бедра (ритм вниз), а ноги – на цыпочках, рука впереди не опущена, а загибается (ритм поднимается), изгиб тулова (мышцы грудной клетки) и рука с диском назад, и движение снова идет по круговой, то есть по овалу. Смены точек зрения дают разное прочтение пластики: от расслабленного (опущенная рука) до максимально накаленного (спина). Поза умозрительна, в действительности так долго стоять невозможно. Греческая скульптура вообще создается не по позированию, а по расчету. 

· Новаторство Мирона заключалось в том, что он одним из первых мастеров греческого искусства сумел передать в скульптуре ощущение движения. В позе «Дискобола» как бы слиты несколько последовательных движений: размах, мгновенная остановка перед броском и намек на сам бросок. Эта поза не является точным повторением какого-то одного момента в движении атлета. Правдивое впечатление движения в искусстве Мирона складывается благодаря единству простых и легко воспринимаемых жестов, которые передают различные моменты реально движущейся фигуры. Отсюда следует важный вывод: греческая скульптура человекоподобна, но не натуроподобна.

Еще одна работа Мирона – Афина и Марсий (5 в. до н.э., илл. 35). Согласно мифу, Афина изобрела свирель и стала на ней играть, но другие боги стали смеяться над тем, как смешно она выглядит, когда надувает щеки во время игры. Раздосадованная богиня выбросила свирель и запретила кому-либо на ней играть. Любопытный Марсий ослушался Афину и поднял свирель. Мирон запечатлел героев в тот момент, когда Марсий поднял свирельи испуганно смотрит на богиню, Афина же чуть обернулась, ее поза дышит спокойствием и величием. В этой паре персонажей Афина воплощает собой космос, а Марсий – хаос. Олимпийское существо всегда побеждает хаос. Повествовательность достигается благодаря выразительным жестам, мимике и положению тел в пространстве.

Поликлет. Если Мирона увлекала проблема правдивого и убедительного изображения движения, то Поликлет ставил в своем творчестве иные цели. Этот скульптор создавал статуи спокойно стоящих атлетов и стремился найти идеально правильные пропорции, на основе которых может быть построено человеческое тело в скульптуре. Поликлет известен и как теоретик искусства. Его заслуга заключается в том, что он математически точно рассчитал размеры всех частей тела и их соотношение между собой. За единицу измерения он принял рост человека. По отношению к росту голова составляла одну седьмую часть, лицо и кисть руки – одну десятую, ступня – одну шестую. Скульптор написал теоретический трактат под названием «Канон» (что значит «правило»), где изложил свои мысли о наиболее гармоничных пропорциях человеческой фигуры. В своих поисках он шел от внимательного изучения жизни. Созерцая фигуры обнаженных атлетов, скульптор обобщал свои впечатления и в конечном счете создал образ, который стал примером для подражания в глазах граждан города-государства.

Свой идеал атлета-гражданина Поликлет воплотил в бронзовой скульптуре «Дорифор»  («Юноша с копьем»), отлитой около 450 – 440 гг. до н. э. (илл. 36). Могучий обнаженный атлет изображен в спокойной и величественной позе. Он держит в руке копье, которое лежит на левом плече, и слегка повернув голову, смотрит вдаль. Безукоризненное совершенство «Дорифора» сделало его в глазах греков непревзойденным образцом человеческой красоты. Воспроизведения этой скульптуры стояли во многих городах Древней Греции, в тех местах, где юноши занимались гимнастическими упражнениями. До наших дней «Дорифор» остается одним из прекраснейших изображений человека в мировом искусстве.

Еще одна известная работа Поликлета – Диадумен («Юноша, завязывающий повязку», 420 – 410 гг. до н.э., илл. 37). Скульптура выполнена в бронзе. Здесь изображен победитель в беге. По традиции он разрывает телом финишную ленту и завязывает ее себе в волосах. Юноша показан на стадии приостановления бега и завязывания ленты. Здесь заметно, что в скульптуре классики окончательно складывается идея хиазма – диагональной линии. Например, в Диадумене ни одна часть фигуры не подобна другой (если поделить фигуру, мы увидим состояние бега и состояние остановки через чередование напряженных и расслабленных мышц). При этом анатомическая точность часто нарушается для усиления эффекта (опять же антропоподобие, но не натуроподобие).
Фидий. Третьим великим скульптором 5 века до н. э. был афинянин Фидий. Его творческий гений наиболее полно воплотил идеалы греческой культуры в пору ее высшего расцвета. Фидий родился в Афинах между 500 и 480 годами до н. э. Первым его учителем был скульптор Гегий, дальнейшее художественное образование он получил в мастерской пелопоннесского мастера Агелада, у которого, согласно греческой традиции, учились также Мирон и Поликлет. Работая у Агелада, Фидий в совершенстве овладел искусством бронзового литья. Его конек – изображения «идеальных» богов, спокойных и величественных. Как художник и гражданин Фидий формировался в атмосфере патриотического подъема, вызванного победами Эллады над персами. 

Уже ранние произведения Фидия ясно говорят, что для скульптора важна тема героического подвига родного города, ведшего борьбу против персов. Фидий отлил бронзовую скульптурную группу из тринадцати фигур. Рядом с изображениями богов и героев греческой мифологии мастер поместил статую полководца Мильтиада, командовавшего афинскими войсками в битве при Марафоне.

Также стоит отметить скульптуру Гера Барберини (5 в. до н.э., илл. 38), которая дала название не только статуе, но и целому иконографическому типу. Заслуживает внимания просчитанные множественные точки зрения, спокойная поза богини и продуманные драпировки одежд.

Главные работы Фидия связаны с афинским Акрополем, и о них речь пойдет ниже.

Говоря о скульпторах 5 века до н.э., упомянем и Кресилая, мастера второго ряда. При  создании храма Артемиды в Эфесе был объявлен конкурс на создание скульптуры раненной амазонки. Среди участников были Поликлет и Фидий. Победил же Кресилай. Тема – смертельно раненное, но не сдающееся тело, в котором физическая слабость сочетается с торжеством духа. В этом контексте интересно обратиться к амазонке Фидия, которая, несомненно, опередила свое время: его скульптура нарушает принцип тектонии (согнутые ноги, слабая проработка ног, одна рука закинута назад – жест «в никуда», вторая рука опущена). До нас дошла копия этой статуи – «Амазонка Маттеи» (конец 5 в. до н.э., илл. 39), где героине добавлено выражение эмоционального переживания.

Среди прочих работ Кресилая стоит указать портрет Перикла (конец 5 века до н.э., илл. 40). Для Греции характерно воздвигать героям памятники. Кресилай в своей работе четко следует художественной программе. Вместо тулова здесь используется четырехгранный столп (герма). Модель изображена в среднем возрасте, черты предельно идеализированы, рельеф лица отсутствует, так что внутреннее состояние модели не показывается. Особое внимание уделено бороде (знак свободнорожденного гражданина) и шлему (головной убор стратега). Итог: изображен социальный возраст и социальный статус. Внизу высечена очень лаконичная надпись: «Перикл – стратег Афин».  Таким образом, перед нами типологический портрет, в котором показан определенный тип человека, тогда как портрета как такового в искусстве Греции нет. 
Скульптура 4 века до н.э. Поздняя классика
В произведениях скульпторов 4 века до н.э. сохраняется гуманистический идеал и представление о высокой этической ценности человека, сложившиеся в предшествующую эпоху. Однако сознание сложности и противоречивости жизни накладывают свой отпечаток на творчество скульпторов. Их образы утрачивают цельность мировосприятия и ощущение жизненной полноты, свойственные статуям Поликлета и Фидия, и вместе с тем обогащаются новыми чертами. На смену классической простоте и ясности приходит более сложное понимание многообразия человеческой жизни. В соответствии с характером своего дарования великие скульпторы 4 века до н.э. создают искусство, раскрывающее различные грани душевного мира человека. Эти поиски наиболее ярко выразили три мастера: Скопас, уроженец острова Парос, афинянин Пракситель и  Лисипп из пелопонесского города Сикион.

Скопас работал в 380 – 330 годах до н.э. во многих городах Древней Эллады, участвовал в создании рельефного фриза Галикарнасского Мавзолея и украшении храма Артемиды в Эфесе. Его привлекали образы, полные могучей энергии и страстного напряжения. 

Одним из лучших произведений скульптора является мраморная статуя «Менада» («Вакханка», илл. 41), спутница бога Диониса, созданная в середине 4 века до н.э. Она сохранилась в поврежденной копии римского времени. Мастер изобразил вакханку в состоянии бурного и стремительного танца, во власти стихийного порыва, захватившего все ее существо. Фигура вакханки резко изогнута, голова запрокинута, и распущенные волосы тяжелой волной падают на плечи. Короткие складки развевающегося хитона вторят порывистому движению вакханки, подчеркивают красоту и крепкую лепку упругого тела. Беспокойная игра светотени усиливает ощущение душевной взволнованности. Стремясь к повышенной эмоциональности, Скопас выбирает момент наибольшего накала человеческих чувств. Если у скульпторов 5 века до н.э., например, в статуе мироновского «Дискобола», движения точно рассчитаны и разумно обусловлены, то у Скопаса движение становится выразительным средством передачи внутреннего состояния героя. Это новаторство Скопаса хорошо понимали греки. 

Пракситель. Если мастером смятения и эмоционального накала по праву считался Скопас, то первым скульптором по созданию расслабленный спокойных образов был Пракситель.В отличие от Скопаса его современник Пракситель воспевает радость жизни и чувственную красоту человеческого тела. Наибольшей известностью пользовалась его статуя Афродиты Книдской (около 350 г. до н.э., илл. 42). Сюжет этой скульптуры не очень понятен: Афродита изображена то ли в момент рождения, то ли после купания. Скупая пластика тела, ваза, каскад драпировки. Это было первое изображение обнаженной богини в греческом искусстве. Известно, что скульптору позировала его возлюбленная – прекрасная гетера Фрина. В дальнейшем скульптура Праксителя послужила образцом для создания многих статуй последующих поколений мастеров. 

Единственное произведение Праксителя, сохранившееся в оригинале до наших дней, – статуя Гермеса с младенцем Дионисом (илл. 43), найденная в 19 веке в Олимпии среди руин храма Геры. Она представляет одну из поздних работ скульптора и относится к 330 году до н.э. Мастер использовал мифологический сюжет: Зевс приказал Гермесу отнести на воспитание к лесным нимфам своего новорожденного сына Диониса. Пракситель запечатлел сцену в пути, когда утомленный Гермес остановился в роще, сбросил свой плащ и слегка облокотился на высокий пень (статуя атектонична, здесь используется подпорка). Скульптор изобразил Гермеса высоким и стройным юношей, его естественная и непринужденная поза выражает состояние безмятежного покоя. Пракситель любуется гибкими и плавными линиями юношеской фигуры, совершенными пропорциями и спокойными благородными движениями Гермеса. В этом образе нет героической силы и мужественной строгости атлетов 5 века до н.э., но он привлекает своим изяществом и поэтической одухотворенностью. 

Пракситель прекрасно ощущал художественные возможности материала и умело использовал способность мрамора при тончайшей обработке создавать живописную игру света и тени. Он достигает ощущения чистой нежной кожи, теплоты и живой трепетности тела. Особенно выразительно лицо Гермеса. Правильный овал лица с идеально красивыми чертами, легкая улыбка – все рождает чувство ясной гармонии и безмятежной созерцательности. Пракситель берет тему отдыха как тему ухода от эмоциональных переживаний.  Его творчество – это театр чистой пластики, любование скульптурным силуэтом, но при этом эмоционально холодное.

Лисипп был третьим великим скульптором этой эпохи, его творческая деятельность охватывает почти весь 4 век до н.э. (с 370 г. до 300 г. до н.э.). Он обладал необычайным трудолюбием и за свою долгую жизнь создал огромное количество статуй (1500 в бронзе, по свидетельствам Плиния). Среди них были и колоссальные фигуры богов и группы, изображающие все подвиги Геракла. Наряду с мифологическими образами в творчестве Лисиппа нашли отражение исторические события. Будучи придворным мастером Александра Македонского, он запечатлел в большой композиции, состоявшей из двадцати пяти фигур всадников в размер натуры, одно из сражений великого полководца. 

Новаторский характер искусства Лисиппа заключался прежде всего в том, что он стремился приблизить свои образы к реальной действительности, дать их в более конкретной жизненной ситуации. С этим связана и новая система пропорций человеческой фигуры, которую ввел скульптор (очень длинные ноги и маленькая голова). В отличие от Поликлета в статуях Лисиппа тело человека стало более легким и стройным.

Поиски Лисиппа наиболее ярко выразились в статуе «Апоксиомен» – юноша, счищающего с себя пыль после гимнастических упражнений (илл. 44). Статуя была исполнена в последней четверти 4 века до н.э. и сохранилась в мраморной копии римского времени. Сюжет, выбранный скульптором, напоминает, что атлет только что участвовал в состязаниях, в его крепком теле еще чувствуется напряжение. Юноша опирается на левую ногу, правая отставлена назад и в сторону, корпус слегка наклонен вперед и в то же время дан в сильном повороте. Лисипп заставляет зрителя обойти скульптуру вокруг, чтобы воспринять ее с разных точек зрения. Меняющиеся при этом впечатления помогают получить полное представление о характере сложного движения. Фигура атлета находится в неустойчивом равновесии. Кажется, что он переступает с одной ноги на другую. Юноша словно перевел дыхание. Мастер подчеркнул признаки усталости – слипшиеся пряди волос, глубоко запавшие глаза, легкую складку-морщинку на лбу. В физическом облике атлета, в остро подмеченных выразительных деталях Лисипп раскрывает картину сложного внутреннего состояния человека. Была ли победа – неизвестно, да это и не интересует скульптора. Прежние идеалы полностью уходят. Главным героем тут становится состояние – состояние предельной усталости.

От придворного периода творчества Лисиппа сохранилась скульптурная Голова Александра Македонского (4 век до н.э., илл. 45). Памятник важен потому, что, по сути, является попыткой создать портрет исторической личности, а не типологический портрет.

Еще один памятник – Геракл и Нимейский лев (около 330 г. до н.э., илл. 46). Здесь изображается схватка. Герои представляют два клубка сплетенных мышц. Скульптор показывает равноправие двух сил (а не торжество космоса над хаосом), битва в разгаре и непонятно, кто победит.

Помимо скульпторов, воплощавших наиболее важные черты мировоззрения поздней классики, 4 век знал и мастеров, следовавших традиционному классическому идеалу. Крупнейшим из них был афинянин Леохар, творчество которого высоко ценил Платон. В своих работах он во многом опирается на творчество Праксителя. Работая в разных эллинских полисах, скульптор создавал изображения богов и мифологические сцены. Он изваял из золота и слоновой кости несколько портретных статуй членов семьи македонского царя Филиппа, а затем, подобно Лисиппу, стал придворным скульптором его сына Александра Македонского. Расцвет искусства Леохара относится к 350 – 320 гг. до н.э. В это время он отлил необычайно популярную в древности группу, изображавшую прекрасного юношу Ганимеда (илл. 47), которого уносит на Олимп орел, посланный Зевсом, а также статую Аполлона, сохранившуюся в римской мраморной копии и получившую мировую известность под именем «Аполлона Бельведерского»               (илл. 48, название происходит от ватиканского дворца Бельведера, где выставлена статуя). Здесь изображен момент победы, триумфа. Для фигуры характерна минимальная пластика тела, сглаженные мышцы, которые не напряжены даже при повороте головы. В своих произведениях Леохар демонстрирует виртуозное техническое мастерство, но при внешней эффектности они лишь холодно изящны.

Также стоит отметить афинского мастера Силаниона, создавшего прекрасный образец скульптурного портрета – бронзовую голову атлета Сатира (4 век до н.э.,       илл. 49), победителя Олимпийских игр. В отличие от совершенной красоты атлетов 5 века до н.э. в этом образе преобладает грубая физическая сила, лишенная облагораживающего воздействия интеллекта.Эпоха поздней классики была временем расцвета портретного искусства, обусловленного пробудившимся интересом к миру человеческих переживаний, мыслей и чувств. На площадях городов воздвигают статуи государственных деятелей, полководцев, знаменитых ораторов, философов и поэтов. Мастера этой эпохи ставят перед собой задачу добиться внешнего сходства и одновременно подчеркнуть в индивидуальном облике характерные черты, которые превращают портрет в типический образ. 

3. Скульптурное оформление храма

Мастера 5 века до н. э. успешно решили одну из величайших проблем искусства, которая во все эпохи стоит перед архитекторами и скульпторами, — задачу органической взаимосвязи, синтеза архитектуры и скульптуры. Фронтоны храмов представляли удобное место для больших многофигурных композиций. Статуи естественно заполняли поле фронтона и вместе с тем гармонично согласовывались с его очертаниями. Архитектура и скульптура выступали как равноценные искусства, дополняя и обогащая друг друга. В этом проявляется глубокое отличие искусства Греции от древневосточного искусства, где законы монументального зодчества определяли развитие скульптуры, полностью подчиняя ее требованиям архитектуры.

Переходный характер от архаики к классике виден в некоторых скульптурных произведениях начала 5 в. до н. э., например, во фронтонных группах храма Афины Афайи на острове Эгине (около 490 г. до н. э., илл. 50). Композиция обоих фронтонов была построена на основе строгой зеркальной симметрии. На западном фронтоне была изображена борьба греков и троянцев за тело Патрокла. В центре находилась  строго фронтальная, фигура Афины, ее щит обращен наружной стороной к троянцам.  Афина выступает как защитница эллинов. В фигурах воинов уже нет архаической фронтальности, движения реальнее, анатомическое строение правильное, чем было обычно в искусстве архаики. Хотя все движение развертывается строго по плоскости фронтона, оно в каждой отдельной фигуре достаточно жизненно и конкретно. Но на лицах воинов еще «архаическая улыбка». Композиционное единство достигнуто внешними, декоративными способами, в отличие от композиции восточного фронтона, где движения фигур были более естественны и свободны. Овладение сложным и противоречивым богатством движений человеческого тела, непосредственно передающим не только физическое, но и душевное состояние человека, — одна из важнейших задач классической скульптуры. Статуя раненого воина с восточного фронтона Эгинского храма была одной из первых попыток решения этой задачи. Характерно также, что здесь очень глубокая коробка фронтона, а скульптура  - выступающая на три четверти или вообще круглая. Итог: передаются объемы, ракурсы, диагональные повороты и т.д.

Греческая скульптура ранней классики к 50-м гг. 5 в. до н. э. прошла чрезвычайно большой путь развития. Следующим важным шагом к высокой классике были фронтонные группы и метопы храма Зевса в Олимпии (50-е гг. 5 в. до н. э., илл. 51), исполненные из паросского мрамора. Общий стиль олимпийских скульптур уже приближается к стилю скульптур Мирона. На метопах храма были изображены двенадцать подвигов Геракла, восточный фронтон храма посвящен мифу о состязании Пелопса и Эномая, положившем основание олимпийским играм, западный – битве лапифов с кентаврами. Сюжетом композиции западного фронтона является миф о том, как предводитель племени лапифов Пейрифой пригласил на свой свадебный пир богов, героев и соседнее племя кентавров. Опьянев, кентавры попытались похитить женщин и юношей, в том числе и невесту Пейрифоя – Дейдамию. Герои вступили с ними в схватку. Композиция фронтона отличается единством замысла и высоким мастерством исполнения. Скульптуры занимают все поле фронтона, длина которого превышает 26 м, а высота – 3 м. В центре композиции скульптор поместил фигуру бога света и искусств Аполлона, который принес лапифам победу. Высокий и стройный Аполлон олицетворяет героизм и мужество человека. Властным жестом руки он указывает на кентавров, его лицо дышит сдержанной силой и уверенностью в победе. Слева изображен Пейрифой, сжимающий меч, а рядом с ним – Дейдамия, которая отталкивает локтем вцепившегося в нее кентавра Евритона. Справа от Аполлона стоит афинский герой Тесей с двойным топором. Его удар сейчас обрушится на голову кентавра. Хотя исход схватки еще не решен, но чувствуется, что побеждают греческие герои. Их лица спокойны и мужественны, тогда как лица кентавров искажены яростью и злобой. Превосходство разумного человека над стихийными силами природы – такова главная идея этой композиции. 

Мастера, создававшие скульптуры западного фронтона храма Зевса, овладели приемами построения скульптурной композиции. Изображения мифических героев и кентавров объединены в группы по две или по три фигуры. Ни одна из этих групп не повторяет другую, в их расположении отсутствует строгая симметрия. Каждой группе в левой части фронтона соответствует группа из такого же количества фигур в правой части, что создает ощущение гармонического равновесия всей композиции фронтона. Скульптуры живут своей жизнью, но они с поразительным искусством «вписаны» в треугольник фронтона и составляют единое целое с архитектурным обликом здания.

Таким образом, западный фронтон представляет спокойное повествование, а западный – эмоциональный накал, и при этом обе фронтонных композиции связаны между собой. Кроме того, интересно, что даже при относительно небольшом количестве персонажей здесь создается ощущение мощных эпических панорам.

Оба фронтона резко отличаются от фронтонов Эгинкого храма с их декоративной условной композицией. Мастера олимпийских фронтонов понимали скульптурную группу в первую очередь как изображение реального события. Уравновешенность композиции в данном случае способствовала строгой ясности и цельности рассказа. Статьи Олимпийского храма замечательны подлинным реализмом. 

4. Скульптура афинского Акрополя

Афинский Акрополь является вершиной греческого искусства. В этом ансамбле, созданном под руководством Фидия после разграбления и уничтожения старого акрополя персами в 480 – 479 годах до н. э., сочетание скульптуры и архитектуры позволяет добиться наиболее полного воплощения идей греческой философии и максимального воздействия на зрителя. Говоря о скульптуре афинского Акрополя, отметим и отдельно стоящие статуи, и архитектурное оформление храмов.

Для Акрополя Фидий создал три статуи Афины. Самой ранней из них, созданной, по-видимому, еще при Кимоне во второй четверти 5 в. до н. э., была Афина Промахос (илл. 52), стоявшая на площади Акрополя. Второй была меньшая по размерам Афина Лемния (то есть лемносская, ДАТА, илл. 53). Третья, Афина Парфенос (то есть Афина Дева, илл. 54), была создана в 40-е годы 5 в. до н. э., так как в 438 г. она уже была поставлена в храм. Насколько можно судить по репликам и по описаниям, культовые статуи Фидия воплощали образ вполне реального в своей основе человеческого совершенства. Величие богов Фидия раскрывалось в их высокой человечности, а не божественности. Так, Афина Промахос («Воительница»), изображена в полном вооружении. Ее воспринимали как символ возрождения города и его непреклонной воли к победе. Суровая и грозная богиня правой рукой опиралась на копье, а левой держала щит. Ее голову увенчивал шлем, ниспадающие складки одежды подчеркивали монументальное величие фигуры. Семиметровая статуя Афины была хорошо видна со всех концов города, и даже с моря путешественники замечали сверкавшие на солнце конец копья и гребень шлема. Связь с окружающей жизнью, конкретность сюжетного мотива были, очевидно, характерны для этой статуи. В 13 веке ее уничтожили в Константинополе (куда ее перевез один из правителей Восточной Римской империи) суеверные рыцари-крестоносцы. 

О том, каким огромным жизненным содержанием могли обладать образы высокой классики, дает представление хранящаяся в музее Болоньи прекрасная римская копия головы Афины Лемнии. Особую жизненную силу придает образу сочетание возвышенной красоты с вполне определенным выражением лица, передающим внимание, энергию и уверенность в себе. Торс Афины Лемнии, дошедший до нас в римской мраморной копии (Дрезден), дает понятие о том совершенстве, с которым Фидий создал спокойно и торжественно стоящую монументальную статую. Силуэт прост и ясен, он легко читается на большом расстоянии; выразительно переданы внутреннее напряжение и сдержанная энергия движения. Эта статуя – пример совершенного разрешения тех задач, которые ставила еще ранняя классика, стремясь создать образ, сочетающий монументальное величие с конкретной жизненностью. 
Центральное место в композиции Афинского акрополя занимает величественный храм Афины-Девы – Парфенон. В главном помещении (целле) стояла знаменитая статуя Афины Парфенос (Афины Девы), созданная Фидием в 447 – 438 годах до н. э. из золота и слоновой кости и мрамора, из которого был построен храм. В 5 веке н. э. статую Афины увез в Константинополь один иэ византийских императоров, и там спустя 10 лет она погибла при пожаре. Двенадцатиметровая фигура богини Афины возвышалась на невысоком постаменте, украшенном рельефами. С трех сторон ее окружала двухъярусная мраморная колоннада. Роскошный шлем с изображением сфинкса и крылатых коней, празднично нарядная одежда, козья шкура — эгида на груди, украшенная в центре маской Медузы Горгоны, двухметровая крылатая богиня победы Ника на правой руке Афины, опорой которой служила колонна, копье у левого плеча богини и стоявший рядом с ней на постаменте круглый щит придавали статуе особую торжественность. У ног Афины скульптор поместил громадного священного змея Эрихтония. Прекрасное лицо богини, ее обнаженные руки и маску на груди Фидий сделал из слоновой кости, одежду и оружие из тонких золотых пластинок, наложенных на деревянный каркас. По сообщениям древних писателей, на эту статую пошло около тысячи двухсот килограммов золота. В глаза Афины мастер вставил драгоценные камни. Фидий использовал для украшений все части статуи: на сандалиях он изобразил схватку греков с кентаврами, на лицевой стороне пятиметрового в диаметре щита – сцены битвы с амазонками, на оборотной – сражение богов с гигантами. Эти события греческой мифологии перекликались с современностью, напоминая афинянам о победах, одержанных над персами. Среди действующих лиц Фидий поместил отмеченное портретным сходством изображение Перикла и свой автопортрет, что было проявлением новых исканий, не характерных для реализма ранней и высокой классики и предвещающих приближение следующего этапа в развитии классического искусства. Размеры статуи были строго согласованы с внутренним пространством храма. При неярком освещении, царившем в Парфеноне, мерцание разных оттенков золота и теплые тона слоновой кости хорошо сочетались с золотистым   цветом   пентелийского мрамора.
О жизни и подвигах богини Афины, покровительницы города, повествуют скульптурные украшения Парфенона, созданные Фидием совместно с учениками. В работе принял участие целый ряд мастеров, чьи имена остались неизвестными. В процессе строительства храма, в 447 – 443 годах до н. э., были исполнены 92 метопы (илл. 55), а в 442 – 438 годах до н. э. – лента ионического фриза, проходящая за колоннами вокруг всего здания (илл. 56). В 432 году до н. э. мастера завершили работу над композициями фронтонов. Скульптурный ансамбль Парфенона — одно из величайших творений мирового искусства. Он отличался редкой художественной цельностью и логической завершенностью. Это воплощенная в мраморе ясная и величавая поэма, героиней которой стала Афина. 

На восточном фронтоне (илл. 57) мастер запечатлел сцену рождения богини из головы громовержца Зевса. Это событие, как рассказывают мифы Древней Греции, произошло на горе Олимп в присутствии всех богов. Тема западного фронтона (илл. 58) – спор Афины и Посейдона за господство над Аттикой. По преданию, каждый из богов должен был принести свои дары народу этой земли. Посейдон высек из скалы соленый источник. Афина вонзила копье в землю, и в этом месте выросло оливковое дерево, которое греки называли священным даром богини. Афину признали победительницей и впредь считали покровительницей Аттики, она дала свое имя городу.

На метопах восточного фриза скульптор представил изображения борьбы богов и гигантов, северного – разрушение Трои, западного – битву афинских героев с амазонками, южного – схватку греков с кентаврами. Все эти сюжеты связаны с мифами об Афине, вдохновлявшей героев на подвиги. Но Фидий переосмыслил старинные предания и выразил в них настроения своей эпохи. Легендарные сражения воспринимаются как своеобразные параллели торжества греков над варварами – персами. 
Наконец, как финал этой грандиозной симфонии выступает процессия афинских граждан, которую Фидий изобразил на фризе Парфенона. Фриз изображает панафинейское шествие, в котором участвовали все граждане Афин во время праздненств. Здесь действительно создается иллюзия шествия (всадники, девушки с пеплосом). Интересно, что Фидий использует прием изокефалии – равноголовия всадников и пеших участников процессии. При этом ни одна фигура не повторяет другую.

Великий скульптор успешно решил одну из важнейших проблем, стоящую перед архитекторами и художниками всех времен, задачу взаимосвязи, синтеза архитектурною облика здания с его скульптурным убранством. 

В 421-405 годах до н. э. неподалеку от Парфенона в северной части холка воздвигли небольшой храм ионического ордера, посвященный Афине, Посейдону и мифическому царю Эрехтею. От его имени получило название Эрехтейон. В нем хранились древнейшие святыни. Эрехтейон стоят на месте, где в древности, согласно мифам, происходил спор Афины с Посейдоном. В полу храма было отверстие, через которое показывали след на скале, оставленный трезубцем Посейдона, а перед храмом росла священная олива.

По-видимому, проект Эрехтейона был задуман еще при жизни Перикла и Фидия. Сооружая здание, строители должны были считаться со священными местами Акрополя. Особенность храма совершенно необычная планировка и асимметричное расположение помещений. Умело использовав неровности почвы, строители искусно подчинили композицию храма окружающему рельефу: восточная половина здания на 3 м выше западной. Три различных портика примыкают к храму. Стройные ионические колонны поддерживают два из них, в третьем крышу несут скульптурные изображения девушек, так называемые кариатиды (илл. 59). Пропорции здания таковы, что у зрителя не возникает впечатления, будто ноша тяжела для девушек. Статуи органично согласованы с архитектурой: они выполняют конструктивную роль, заменяя колонны, и вместе с тем замечательно смотрятся на фоне мраморной стены храма. Девушки представлены в свободных позах, их одежды ниспадают богатыми складками. Кажется, что они медленно шествуют вперед, словно направляясь в сторону Парфенона. По контрасту с гордым величием Парфенона Эрехтейон радует глаз своей живописностью и декоративным изяществом.

5. Надгробие в высокой классике

Тип надгробия продолжает развиваться в искусстве классики, его роль заметно возрастает. Как и в архаике, здесь можно выделить два типа надгробий: мужское и женское. Они оформляются с помощью архитектурных деталей (наверху – маленький фронтон, по бокам – колонны; таким образом создается имитация портика). Важно, что для этих памятников характерно отсутствие надрыва и эмоциональных сцен. 

Надгробная стела жены афинянина Проксена (Стела Гегéсо) (410 г. до н.э.,     илл. 60). В этом памятнике чувствуется влияние Фидия. Рельеф привлекает безупречной красотой композиционного решения. Молодая женщина сидит в кресле, перед ней стоит служанка, которая держит открытую шкатулку с драгоценностями. При этом госпожа выполнена объемнее, чем служанка. Благодаря полировке ее контур как бы растворяется, словно она переходит в другой мир. Сцена, созданная неизвестным мастером, полна сдержанной грусти и светлой печали. Этот интерес к душевному состоянию человека, поэзии его чувств является отзвуком новых веяний в греческом искусстве, которые получат дальнейшее развитие в творчестве мастеров 4 века до н. э. эпохи поздней классики. 
В отличие от надгробий 5 века, надгробные памятники поздней классики  исполняются в более высоком рельефе. Фигуры не имеют портретного сходства, их отличает особая проникновенная грусть. Из образцов поздней классики можно указать памятник работы Скопаса –  надгробие юноши, найденное у реки Илиссы. Оно было создано около 340 года до н.э. (илл. 61). На ней изображен обнаженный юноша, который прислонился к жертвеннику. На его левой руке висят плащ и дубинка охотника, у ног – верный пес. Рядом с юношей – фигурка спящего ребенка, символ смерти. Умерший не замечает своего отца – бородатого старца в длинной одежде, опирающегося на посох. Фигура старца застыла в горестном молчании. Точно найденные позы и жесты людей сообщают этой сцене драматическое звучание. Главная тема здесь: три возраста человека. В нарушение канона юноша смотрит на зрителя, а не на старца, и вступает со зрителем в диалог.

6. Заключение 

Скульптура классики является вершиной развития греческого искусства. Продолжая, развивая и переосмысляя традиции архаики, она во многом предопределяет искусство эллинизма и древнегреческой культуры конца 4 – 1 века до н.э. Впрочем, влияние греческой скульптуры этого периода простирается не только на непосредственно следующие за ним эпохи, но и на все современное европейское искусство.
Источники: лекции, Ривкин («Малая история искусств»), Колпинский «Искусство Греции эпохи расцвета», Виппер «Искусство Древней Греции».

Если представить развитие греческой скульптуры в формате таблицы а-ля учебные материалы для американских малолетних имбецилов, получилось бы вот что:
	Период


	Памятники и достижения 

(отнесение памятника, например, к ранней или зрелой архаике часто весьма условно, но в общем логика понятна)


	Ранняя архаика

(конец 8 – начало 6 в. до н.э.)


	Скульптура 7 в. до н.э. отличается примитивными, очень обобщенными формами. В искусстве этого времени еще не изжиты традиции геометрического стиля. Для этого периода особенно характерны каменные изваяния, по типу относящиеся к ксоанам (большие деревянные не дошедшие до нас скульптуры). 

Скульптура: Дама из Оксера, Артемида с острова Делос, Гера с острова Самос, Богиня с гранатом, Богиня с зайцем, Клеобис и Битон
Минимальный контакт со зрителем, «архаическая» улыбка, гипертрофия жеста, отсутствие фактурности материала (волосы как блоки, платье слито как единый блок), квадратный или круглый пьедестал, четкая центральная симметрия, даже в поясе, чертах лица, кудрях волос, фронтальность – боковые точки зрения не обработаны, спина тоже. Лицо напоминает маску, одежда и тело не отделены друг от друга, одежда лишь «процарапана» на теле. Скульптурное мышление доминирует над пластическим.


	Зрелая архаика

(начало 6 в. до н.э. – 530 г. до н.э.)
	В 6 веке появляется больше детализации, нередко придающей произведениям несколько орнаментальный характер.

Скульптура: Курос с Суниона, Курос музея Метрополитен, Богиня из Тарента, Кора с Акрополя 
Постепенно проявляются асимметрия и разнофактурность, идет освоение жеста и анатомии человеческого тела.

Архитектура: Храм Артемиды на острове Корфу, Второй Гекатомпедон, Храм Метоп на острове Селе, Храм С («це») в Селинунте, Сокровищница сифносцев в Дельфах
Рельефы: надгробная плита Аристиона


	Поздняя архаика

(530 – 490 гг. до н.э.)
	Скульптура: Ника Архерма, Всадник Рампена, Курос из Пирея, Аполлон из Пьомбино,

 Кора в пеплосе,  Задумчивая кора («Кора 674»), Мосхофор

«Строгий стиль». Между эпохами поздней архаики и ранней классики находится ряд памятников, сочетающих в себе традиции архаики и новые тенденции. Хронологически они, скорее, принадлежат ранней классике: 

Дельфийский возничий, Посейдон или Зевс, Зевс и Ганимед из Олимпии,  Гармодий и Аристогитон («Тираноубийцы»

Рельефы: Трон Людовизи, «Гермес и хариты», «Задумчивая Афина»


	Ранняя классика

(490 – 450 гг. до н.э.)
	Важнейшие черты этого периода: изображение человека во всем богатстве и свободе его действий, поиски обобщенных типических образов, построение реалистической групповой композиции, новое понимание скульптуры и архитектуры, обращение к сценам из реальной повседневной жизни. Во второй четверти 5 в. до н. э. (то есть в 475 – 450 гг. до н. э.) архаические традиции, были окончательно преодолены, и принципы классики получили свое законченное выражение. 

Скульптура:

Пережитки архаической традиции. В это время искусство находится в поиске методов реалистического изображения человека, в первую очередь правдивой передачи движения, так же создания естественной, свободной от принципов декоративной симметрии групповой композиции.

Архитектура: Храм Афины Афайи на о. Эгине, Метопы храма Зевса в Олимпии


	Высокая классика

(450 – 410 гг. до н.э.)
	Памятники высокой классики отличаются героической величавостью, монументальностью и гармоничностью человеческих образов и одновременно жизненной непринужденностью, естественностью и простотой.
Скульптура: Мирон. «Дискобол», Мирон. Афина и Марсий, Поликлет.  «Дорифор» Поликлет. «Диадумен», Фидий. Памятника афинского Акрополя, Кресилай. Портрет Перикла
Архитектура: Афинский Акрополь, 
Рельефы: Фриз и метопы афинского Акрополя


	Поздняя классика

(4 вв. до н.э.)
	В этот период поздней классики искусство развивалось в условиях кризиса. Оно утратило героический, гражданственный характер, ясную гармонию образов. Вместе с тем в искусстве великих мастеров поздней классики разрабатывались новые задачи раскрытия в образах искусства мира внутренних переживаний человека или бурной, беспокойной человеческой деятельности. Их искусство стало более драматичным и лиричным, более психологически углубленным.
Скульптура: Скопас. «Менада», Пракситель. Афродита Книдская, Пракситель. Гермес с младенцем Дионисом, Лисипп. «Апоксиомен», Лисипп. Голова Александра Македонского (4 век до н.э.), Лисипп. Геракл и Нимейский лев, Леохар. Ганимед и орел, Леохар.  «Аполлон Бельведерский», Силанион. Бронзовая голова атлета Сатира
Рельефы: Надгробная стела жены афинянина Проксена (Стела Гегéсо), Надгробие юноши, найденное у реки Илиссы



Иллюстрации

1. Карта Древней Греции

[image: image1.png]JPEBHAA TPEIBA » Imotc. o wo.

Ty

asw KM
MW
nw;
,mi
gy
o > i
s’ "& 0 M ¢ nla~
S Weud] et e,

e

. w\»ﬁ:”.,.m&:\,,w o %f R R
e S 2 oo TR
iy Wiy O T
N %r:vﬂﬁﬂ 3 % acmgn S0
S bog “PKM'::M%»?:; ot wx\}ymm g 72 BBl
TN o e 3 L4,
Sogn NS 9 3 B mmez
sicccerunbcrars “ *gjomm 'y Rz
oz aakopws %5 ot et
P S S > < TN

serens? ihtes m,@ o o S
B arons

oo
RN 4
n 0 0 &
AP S PO
B Hucnass, wwostura <





Примечание для особо интересующихся: Ахайя, Аркадия, Арголида и т.д. – это и есть Пелопоннес!

	2. Дама из Оксера 

(начало 7 века до н.э.)


	3. Артемида с острова Делос  

(7 век до н.э.)
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	4. Гера с острова Самос 

(первая половина 6 века до н.э.)


	5. Богиня с гранатом 

(начало 6 века до н.э.)
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	6. Богиня с зайцем (первая половина 6 в. до н.э.)
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	7. Ника Архерма 
(первая половина 6 в. до н.э.)

	8. Курос с Суниона 
(рубеж 7 и 6 веков до н. э.)
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	9. Курос музея Метрополитен в Нью-Йорке (рубеж 7 и 6 веков до н. э.)


	10.  Мосхофор 
(около 570 года до н. э.)
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	11. Курос из Аттики (около 520 г. до н.э.)


	12. «Аполлон Птойос» (6 в. до н.э.)
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	13. Всадник Рампена (около 550 г. до н.э.)
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	14. Курос из Пирея 
(около 520 г. до н.э.)


	15. Аполлон из Пьомбино 

(начало 5 века до н.э.)


	[image: image14.jpg]



	[image: image15.jpg]




	16. Кора в пеплосе 
(530 г. до н.э.)
	17. Кора с Акрополя 

(конец 6 века до н.э.)
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	18. Богиня из Тарента 

(вторая четверть 5 в. до н.э.)


	19. Задумчивая кора

(«Кора 674», 510 – 500 гг. до н.э.)
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	20.Дельфийский возничий

(около 470 г. до н.э.)


	21. Посейдон или Зевс

(первая половина 5 века до н.э.)
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	22. Зевс и Ганимед из Олимпии 

(около 470 года до н.э.)


	23. Гармодий и Аристогитон («Тираноубийцы», 470-е годы до н.э.)
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	24.Клеобис и Битон 
(конец 7 в. до н.э.)

	25. Надгробная плита Аристиона

(6 век до н.э.)
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	26.Трон Людовизи (470 – 460 гг. до н. э.)
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	27. «Гермес и хариты» 
(около 480 г. до н.э.)
	28. «Задумчивая Афина» 

(470-450 гг. до н. э.)
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	29. Храм Артемиды на острове Корфу (около 590 г. до н.э.)



	




	30. Второй Гекатомпедон

(около 530 г. до н.э.). 



	




	31. Храм Метоп на острове Селе 
(6 в. до н.э.)


	32. Храм С («це») в Селинунте

(6 в. до н.э.)
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	33. Сокровищница сифносцев в Дельфах 

(525 г. до н.э.)
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	34. Мирон. «Дискобол» 

(между 460 и 450 годами до н. э.)
	35. Мирон. Афина и Марсий (5 век до н.э)



	


	



	36. Поликлет.  «Дорифор» 

(около 450 – 440 гг. до н. э.)
	37. Поликлет. «Диадумен» 
(около 420-410 гг. до н.э.)
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	38. Фидий. Гера Барберини 

(конец 5 в. до н.э.)
	39. Копия с Фидия. «Амазонка Маттеи» 
(к.  5 века до н.э.)

	


	



	40. Кресилай. Портрет Перикла 

(середина 5 века до н.э.)
	41. Скопас. «Менада» 

(середина 4 века до н.э.)

	


	



	42. Пракситель. Афродита Книдская 
(около 350 г. до н.э.)

	43. Пракситель. Гермес с младенцем Дионисом 
(330 г. до н.э.)
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	44. Лисипп. «Апоксиомен» 

(последняя четверть 4 века до н.э.)

	45. Лисипп. Голова Александра Македонского (4 век до н.э.)

	



	



	46. Лисипп. Геракл и Нимейский лев 
(около 330 г. до н.э.)
	47. Леохар. Ганимед и орел 

(350 – 320 гг. до н.э.)
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	48. Леохар.  «Аполлон Бельведерский» 
(350 – 320 гг. до н.э.)


	49. Силанион. Бронзовая голова атлета Сатира 
(4 в. до н.э.)
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	50. Храм Афины Афайи на о. Эгине (около 490 г. до н. э.)
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	51. Метопы храма Зевса в Олимпии 

(50-е гг. 5 в. до н. э.)
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	52. Фидий.  Афина Промахос (вторая четверть 5 в. до н. э.)
	53. Фидий.  Афина Лемния (450 – 440 гг. до н.э.)

	


	



	54. Фидий. Афина Парфенос 

(440-е годы до н. э.)

	



	55. Фидий. Метопы Парфенона 

(447 – 443 гг. до н. э.)

	

 

 



	56. Фидий. Ионический фриз Парфенона (442 – 438 гг. до н. э.)
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	57. Фидий. Парфенон. Восточный фронтон
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	58. Фидий. Парфенон. Западный фронтон
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	59. Эрехтейон (421 – 405 гг. до н.э.)

	




	60. Надгробная стела жены афинянина Проксена (Стела Гегéсо) (410 г. до н.э.)

	61. Надгробие юноши, найденное у реки Илиссы (около 340 года до н.э.)
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