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М.И.Свидерская, Е.Б.Шарнова

Программа курса “Изобразительное искусство

и  архитектура  Западной  Европы  XVII столетия”

Курс  представляет собой часть учебной программы  по  всеобщей истории искусств. Хронологические рамки курса охватывают период с 1590-х по 1710-е гг. Западноевропейское искусство ХVII века изучается с учетом вклада ведущих национальных школ – Италии, Испании, Фландрии, Франции, Голландии, Англии.

Курс предназначен для студентов, обучающихся по специальностям  № 020900 – Искусствоведение, а также по направлению № 521800 – Искусство. Он закладывает основы общей профессиональной  подготовки студентов и создает для них возможности дальнейшей специализации.

Задачи курса:

дать представление об основных этапах развития искусства ведущих стран Западной Европы;

охарактеризовать   индивидуальности крупнейших мастеров в процессе их творческой эволюции;

познакомить с общепризнанными шедеврами  в разных видах пространственных искусств, предложив варианты их углубленного анализа;

раскрыть закономерности  существования в культуре  ХVII столетия нескольких стилевых систем, заострив внимание на возникновении качественно нового феномена -  внестилевого художественного мышления.

дать представление о радикальной перестройке в  области тематики, сюжета и жанра изобразительных искусств;

проследить формирование национальных  художественных школ;

обрисовать многообразие связей и взаимовлияний, свидетельствующих о сложении общеевропейского художественного процесса;

познакомить с процессом зарождения профессиональной  науки об искусстве  и  первыми опытами по теории искусства. 

Курс открывает искусство Италии, на рубеже ХVI - ХVII веков и в первой трети ХVII столетия опережающей другие страны по степени радикальности и многосторонности  совершающихся преобразований. В построении курса анализ  образных систем, или типов художественного видения соединяется с национально-культурными и временными характеристиками. Так, в начале курса речь идет о распадении завещанного Ренессансом единства  идеального  и  реального в художественном образе и возникновении двух типов искусства – ориентированного на правду («искусство натуры») и  на красоту («искусство идеала»), выразившегося  в культурной антитезе Караваджо-Карраччи. Вслед за этим прослеживаются судьбы открытий Караваджо там, где они принесли наиболее зрелые и богатые плоды –  в искусстве Испании и Голландии. Соответственно странами барокко по преимуществу следует считать Италию и Фландрию, классицизма – Францию. 

                     Общая концепция

Центральная методологическая установка  курса вытекает  из  специфики  XVII века - "первого современного столетия". Именно в  XVII веке складывается новая система западноевропейской культуры, сохраняющаяся  в своих  фундаментальных особенностях до  наших дней. В сфере пространственных искусств она отражает феномен  раздробления прежде  единого  -  при всей  локальной  пестроте - художественного процесса. Наряду  с крупной творческой личностью новое значение приобретают идейно-творческие объединения художников (течения, направления). Они развиваются в условиях кризиса  эпохального стиля, основанного на принципе синтеза искусств и общеобязательной стилевой «формуле». Теперь, в отличие от предшествующих этапов господства эпохальных стилей – романики, готики -  по закону  противоположности, дополняя друг друга, действуют  две стилевые системы  - барокко и классицизм. Отражая резкое разрастание объема  и качественного многообразия  жизненной и концептуальной насыщенности эпохи, требующей не одной, а  двух «стилевых формул», они, в свою очередь, оказываются перед  лицом возникновения  нового внестилевого типа художественного мышления (реализм Нового времени), а также оппозиционной ему консервативной академической концепции (в художественной теории и практике, в профессиональном  образовании).

Комплексному рассмотрению этих явлений подчинено тематическое построение курса.

Тематическое содержание.

1.Общая периодизация развития пространственных искусств.

Ранний этап  охватывает период с 1590-х по 1630-е гг., и имеет внутри себя определенную цезуру  - 1610 год, существенную для ряда национальных школ –  Италии (завершение творческого пути  Аннибале Карраччи и Караваджо), Голландии (сложение предпосылок для деятельности Франса Халса), Фландрии (возвращение из Италии Рубенса и его первые работы  в Антверпене).

Следующий  этап -  1630 – 1660 гг. -   совпадает с периодом творческой зрелости крупных мастеров эпохи: Бернини, Борромини, Веласкеса, Халса, Рембрандта, Вермера, Рубенса, ван Дейка, Иорданса, Луи Лево, Андре Ленотра, Пуссена, Клода Лоррена, и связан с максимальным раскрытием творческих возможностей нового, внестилевого мышления и расцветом барокко и классицизма. Этот этап должен рассматриваться как центральный, а для Фландрии как завершающий. Внутри этого периода также  важен рубеж  1640-х годов – время перелома в творчестве Рембрандта, завершения деятельности Рубенса,  ван Дейка и общего заката искусства Фландрии.

Период 1660 – 1690-х гг. связан с поздним творчеством Веласкеса и испанских живописцев следующего поколения. Гениальные открытия позднего   Рембрандта совершаются на фоне деятельности его учеников и  художников Делфтской школы в Голландии, где также как в Испании, со временем обнаруживается состояние исчерпанности творческих ресурсов. Лидирующая роль на этом этапе переходит к Франции, переживающей стадию максимального подъема  и блеска «Великого царствования»  (создание комплексов Во-ле-Виконта и Версаля, творчество Ж.Ардуэн-Мансара, портретистов Риго и Ларжильера), постепенно сменяющуюся упадком.  В Англии этот период связан с замечательными достижениями в области архитектуры – с деятельностью Кристофера Рена. В Италии нет четкой границы между  искусством ХVII  века и следующей эпохой, о чем свидетельствует наличие крупных творческих фигур, принадлежащих обеим порубежным  культурам (Д.М. Креспи, А. Маньяско, В.Гисланди).

2.“Европа столиц” (Д. К. Арган). Основные художественные центры. Рим  -  космополитическая столица мира.

В ряде национальных школ сохраняют значение старые, известные со времен Возрождения, художественные центры (Венеция, Флоренция, Милан), но их активность снижается. Напротив, выдвигаются новые: Генуя, Болонья, возрастает роль Неаполя и, в особенности Рима, который в культуре Европы ХVII столетия представляет собой единственную в своем роде космополитическую «столицу с мира». Истоки этого явления. Политические и идеологические претензии контрреформации.  Градостроительная деятельность римских пап – Сикста V, Климента VII,  Павла V, Григория ХIII, Урбана VIII. Рим как средоточие противоречий эпохи, место формирования основных художественных тенденций. Магистральная линия в развитии культуры ХVII  века вообще связана с концентрацией основных художественных сил в едином центре, которыми становятся столицы национальных государств:  Мадрид, Антверпен, Амстердам, Лондон, Париж.

3.Своеобразие исторических судеб ведущих национальных школ.

Опережающая роль Италии в художественном процессе. Раздробленность политической и художественной карты страны. Ведущее значение Рима, многообразие художественных концепций, сложившихся в Риме к 1620 гг.  Торговые республики Венеция и Генуя, местные традиции и открытость внешним влияниям, в том числе иностранным.

«Республика соединенных провинций», Голландия – самая передовая страна Европы. Успехи в торговле, создание колониальной державы. Отсутствие придворного и церковного заказа;  сложение впервые в истории художественного рынка; специализация художников, покупатели, цены. Большие мастера и «малые голландцы». Система жанров, место и роль религиозно-мифологической  тематики.

Роль королевского двора и церкви в Испании. Значение народного начала в испанской культуре. Своеобразие основных центров: Мадрид, Севилья, Валенсия. Специфическое место скульптуры в системе изобразительных искусств. Связи с Италией.

Фландрия – Южные Нидерланды, оставшиеся после революции под властью Габсбургов и в лоне Римской церкви. Подъем творческих сил и повышенное чувство жизни после эпохи жесточайших бедствий и разорения. Наряду с Италией – создание первых образцов, а затем и наиболее зрелых проявлений стиля барокко в работах Рубенса и его учеников. 

Во Франции бедствия религиозных войн, Мятежа королевы и Фронды способствовали тому, что новая художественная эпоха дала первые результаты лишь к концу 1730-х годов. Избрание короля-гугенота, Генриха IV, принявшего католичество и издавшего Нантский эдикт, уравнивавший гугенотов в правах в католической стране, создало предпосылки  для единственной в тогдашней Европе политической и экономической  системы, построенной на принципе равновесия двух религий, двух сословий – дворянства и  буржуазии. Французский абсолютизм  стал  почвой для преломления реалий времени  сквозь призму идеала, поэтизирующего господство Разума в человеческой жизни и природе. В художественном творчестве воплощением этого идеала стал классицизм. В архитектуре и садово-парковом искусстве Франции выработка форм стиля затянулась до 1640 – 60-х годов ( Ф.Мансар, Ж.Лемерсье, Л.Лево, А.Ленотр), а уже в 1670 – 90-х, в комплексе Версаля произошло слияние этих форм с  образным  языком барокко. Наряду с великими мастерами Пуссеном и Лорреном, представителями  классицизма, большую часть жизни работавшими в Италии, во французском искусстве представлена традиция караваджизма (Валантен де Булонь, Ж.де Латур), академического искусства (С.Вуэ, Ш.Лебрен), "искусства натуры" (братья Ленен).  

5.“Революция около 1600”. Академия братьев Карраччи. Болонский академизм: теория  (Агукки, Беллори) и практика.

Антиманьеристические тенденции в итальянской живописи на рубеже ХVI – ХVII веков  во Флоренции (Л.Чиголи), Милане (Черано, Д.Ч.Прокаччини). Реформа «сверху»: arte sacra -  искусство итальянской Контрреформации, теория (Команини, Ф.Борромео и др.) и практика (Д.Валериани, Ш.Пульцоне).

 Д.Манчини об основных направления в живописи Рима и Италии около 1620 года. «Академия вступивших на правильный путь» братьев Лодовико, Агостино и Аннибале Карраччи (1583 – 1585) в Болонье и ее отличие от других академий ХVI века. Э.Делакруа об особенностях академии Карраччи. Болонский период деятельности братьев. Переезд в Рим (1595). Творческий метод А.Караччи (два рода рисунков; отношение к натуре; ранние жанры – «Бобовая похлебка» и «Мясная лавка»; противоречие идеала и натуры, гротеск; карикатуры, жанровые портреты; переход на позиции идеала). Росписи галереи палаццо Фарнезе в Риме. Истоки решения плафонной композиции, природа эстетического эффекта. Станковые и алтарные произведения Аннибале зрелого и позднего периода. Рождение «идеального (героического) пейзажа». Стилевая природа творчества Карраччи: римский классицизм или академизм?  Первое поколение учеников – начало «болонской школы»: Доменикино и кардинал А.Агукки. Попытка теоретического обобщения опыта болонцев. Европейский академизм как тип художественного сознания и  культурный феномен Нового и Новейшего времени. Эволюция болонского академизма в ХVII столетии: Г.Рени, Гверчино, Ф.Альбани,  К.Маратта. Создание международного  эталона академического искусства.

6.Караваджо и концепция реализма Нового времени. 

Историческая антитеза Карраччи -  Караваджо.  Рождение двух концепций:   «искусства идеала» и «искусства натуры». Творческий путь Микеланджело да Караваджо (1571 – 1610). Ранний период: жанр-монолог («Юноша с корзиной фруктов»), от этюда к картине, рождение натюрморта («Корзина фруктов»), игровой способ сопряжения натуры и  мифа («Вакх»), новая концепция религиозной картины («Отдых на пути в Египет», «Кающаяся Мария Магдалина» ), рождение бытового жанра («Гадалка», «Шулер»). Сложение системы «тенеброзо» - «погребного света» и ее эстетические особенности («Лютнист»).  Художественное обобщение на основе фрагмента  - «часть вместо целого» -  через противоречие, контраст, на основании особенного. В итоге – преобразование всей системы европейской живописи. Зрелое творчество: циклы в капелле Контарелли в Сан Луиджи деи Франчези, 1599 – 1602, капелле Черази в Санта Мария дель Пополо, 1601 – 1602; шедевры 1600-х гг. «Народные драмы» 1602 – 1605. Катастрофа 1606 года. Бегство в Неаполь и произведения «взволнованного стиля». Поздний период творчества – изменение природы образа («предрембрандтовские» черты). Современники о Караваджо. Историческое значение его вклада. Понятие «реализма Нового времени». Театральное начало в живописи Караваджо  - «эффект присутствия», синтез созерцания и зрелища,  первичная модель экранной цивилизации наших дней.

7.Первые последователи. Европейский караваджизм.

Творчество О.Джентилески, О.Борджанни, Д.Б.Караччоло, К. Сарачени -  современников Караваджо,  преломление воздействия Караваджо сквозь призму  индивидуального художественного метода.

Бартоломео Манфреди и сложение около 1620 г. стандарта международного караваджизма в интернациональной  среде Рима (крупная форма, повышенная активность объема и цвета, неидеальная натура, жанровая трактовка образа, театрализация, прямой контакт со зрителем, гротеск или юмор), воздействие караваджизма на ведущие национальные школы. Караваджиевская традиция и внестилевая линия в итальянской живописи 1610-х -   1640-х гг.  Приезд в  Италию немца Адама  Эльсхеймера (1578 – 1610) около  1600 и его влияние на итальянских мастеров. Творчество Доменико Фетти (ок.1588 –1623),  Иоханна Лисса (ок. 1597 – 1629), Бернардо Строцци (1581 – 1644),  Джованни Серодине (1594 – 1630). 

8.Барокко - система художественного видения и стиль.

Барочные антиномии: природа и социальная жизнь как враждебная стихия,  господство иррационального  - и мир как традиционный миропорядок, конфликт разума и чувства, земного и небесного. Щедрая чувственность и повышенная одухотворенность, визионерство, экстатический порыв к трансцендентному. Идеал мученичества за веру – и привязанность к жизни, мирским и телесным  радостям. Борьба противоположностей, драматизм, динамика становления, открытость образа вовне. Конфликт массы и пространства, линии и объема  (рваный контур), повышенная энергия цвета, динамика фактуры – «живопись мазка и пятна». 

Особая форма синтеза искусств, основанного на взаимопроникновении и переходе одних видов искусства в другие. Зрелищность, театральность. Выдающиеся достижения в области градостроительства и ансамблевого мышления  (городские дворцовые и загородные  резиденции и виллы), в архитектуре  церковных и светских зданий, монументальных формах скульптуры и живописи, алтарной картине, театрально-декорационном искусстве.

9.Общая характеристика итальянского барокко. Лоренцо Бернини.

Связь итальянского барокко  с имперскими претензиями папства эпохи Контрреформации. Грандиозность масштабов, роскошь материалов, декоративная яркость, разнообразие  решаемых задач и  жанровое богатство. Типичное для барокко умножение архитектурных и пластических элементов (колонн, пилястр, карнизов, фронтонов), словно пытающихся вобрать в себя  избыточность бесконечной материи. Причудливость барочной  стилевой формулы, в которой  вступают в противоборство классические (ордерные) и неклассические  элементы.

Итальянское барокко началось в Риме в архитектуре, сразу в завершенном, образцовом решении (фасад  церкви Иль Джезу, арх. Д. делла Порта, 1575). Родоначальники барочной живописи - находившийся в Риме  П.П.Рубенс и итальянец Д.Ланфранко, работавший в сфере монументальной росписи (фрески купола Сант Андреа делла Валле),  алтарной и станковой религиозной картины. Около 1600 года, в сферу барочной образности вступает скульптура (С.Мадерно), наиболее яркие достижения барокко связаны с   Джованни Лоренцо Бернини (1598 – 1680).

Рождение градостроительства как искусства. План перестройки Рима, выполненный К.Мадерна. Новый принцип - основу застройки определяют не здания, а коммуникации. Наиболее яркие градостроительные решения римского барокко («Римский трезубец» на площади дель Пополо, площадь Навона,  площадь Св. Петра и колоннада Бернини, обелиски, зарождение региональной планировки, высотные акценты и перспективы,  садово-парковые комплексы). Бернини-архитектор: церковные здания - Сант Андреа  аль Квиринале. Овальный план, активная связь со средой, динамическая и драматическая трактовка фасада, перенесение акцента на интерьер -  на ударное эмоциональное и зрелищное впечатление, созданное средствами синтеза искусств. Светские  постройки  - палаццо Барберини в Риме, Королевская лестница в Ватикане. Использование эффектов оптической иллюзии.  Декоративные сооружения - фонтаны (стихия камня и стихия воды в динамике); Балдахин – киворий в соборе св.Петра в Риме; «слон с обелиском»; мост Святого Ангела; скульптурная декорация плафона церкви Сант Иньяцио в Риме.

Творчество Франческо Борромини (1599 – 1667). Перенесение акцента на методы построения и пропорционирования, возвращение к средневековому принципу триангуляции в построении планов,  стремление к необычному, разработка  мельчайших деталей.  Сан Карло алле Куаттро фонтане - два этапа строительства, антропоморфность фасада, архитектура подобная скульптуре, предельная экзальтация форм. Сант Иво алла Сапиенца - символика плана (шестиконечная звезда - мудрость - sapienza), контраст выпуклого - вогнутого, спиралевидный шпиль. Участие в строительстве церкви Сант Аньезе; ораторий филиппинцев в Риме и взаимодействие здания с городом.

Гварино Гварини и продолжение традиций Борромини на севере Италии, в Турине (церковь Сан Лоренцо, палаццо Кариньяно); своеобразие барочной архитектуры Венеции ( Б.Лонгена).

Скульптура итальянского барокко. Бернини-скульптор. Ранние произведения 1620-х гг. ("Аполлон и Дафна", «Похищение Прозерпины Плутоном», «Давид»). Открытость образа вовне, связь с окружающей средой, переходность ситуации избранного мотива, натурализм. Концепция портрета: социальная значимость модели, "сделать мрамор податливым, как воск", чувство материала, разнообразие фактур, живописность – цветовые ассоциации, «портрет-переживание» (портреты Шипионе Боргезе, Людовика ХIV, Франческо д' Эсте, Констанции Буонарелли). Синтез искусств на базе скульптуры – эффект «пластических картин» или скульптурного «театра» (Алтарь св. Терезы, «Блаженная Людовика Альбертони», «Видение креста св. Константину Великому», «Кафедра св.Петра», надгробия пап Урбана VIII  и Александра VI ).

Классицизм в творчестве А.Альгарди и Ф.Дюкенуа.

Живопись зрелого и позднего итальянского барокко (плафоны П.да Кортона в палаццо Барберини, Д.Б.Гаулли в Иль Джезу, А.Поццо в Сант Иньяцио). Отдельная фигура утрачивает свое значение. Живопись колористических  и светотеневых  контрастов, бурная динамика, эмоциональная кульминация (экстаз, триумф), не линия, а пятно, стремление создать "единый сияющий общий эффект". Власть оптической иллюзии, продолжающей реальный интерьер в область видения (видимости).

10.Фламандское барокко: Рубенс и его школа.

Особенности  исторического развития Фландрии в ХVI – ХVII веках. Поражение  революции и борьбы за независимость в Южных Нидерландах, разорение, новая стабилизация, успехи торговли и промышленности.  Возрождение любви к жизни, повышенная чувственность, природное и телесное поднимаются до  онтологических масштабов, приближаясь к мифу. 

Творчество Петера Пауля Рубенса (1577 –1640) – квинтэссенция фламандского барокко. Личность художника, мыслителя, дипломата. Роль Италии и национального наследия (Питер Брейгель) в его формировании. Поразительная творческая мощь, многосторонность дарования. Тематическое, жанровое и образное богатство. Алтарные триптихи 1610-х гг. ("Воздвижение Креста", "Снятие с Креста" в соборе Антверпена). Героическая трактовка религиозной темы, близкая итальянскому Возрождению.  Мифологическая тема - органическая близость дарования Рубенса природе языческого античного мифа («Похищение дочерей Левкиппа», «Битва с амазонками», «Персей и Андромеда»). «Охоты» - новый жанр декоративной живописи крупной формы, объединяющей  человека с природой. Пейзажи – всеобъемлющие панорамы бытия, создающие натурфилософский и вместе с тем мифо-поэтический образ природы в неотрывном единстве с человеком («Возвращение с полей», «Пейзаж с Филемоном и Бавкидой», «Возчики камня»). «Блудный сын» - притчевая интерпретация сцены крестьянского быта. "Кермесса" как монументальная жанровая картина.  

Историческая картина в творчестве Рубенса: цикл «Жизнь Марии Медичи» в Люксембургском дворце в Париже - образец для всего последующего придворного искусства; органичность сочетания биографического и мифологического (аллегорического) начал. Роль живописного эскиза в творческом процессе художника. «Бедствия войны» - позднее решение исторической темы у Рубенса. Разнообразие портретных форм   (парадный,  семейный, групповой, интимный портрет, автопортрет). Образ красоты и женской прелести, проблема идеала в живописи мастера (портреты Елены Фоурмент и связанные с ней персонажи мифов, «Сады любви», «Шубка»). 

Рубенс-рисовальщик, техника  рисования «в три карандаша». Мастерская Рубенса и проблема атрибуции его картин.

Духовный аристократизм и утонченный артистизм Антониса ван Дейка (1599 – 1641) - художника-джентльмена, прославившегося как элегантный виртуоз-портретист  в среде итальянской знати и при английском дворе. Именно ван Дейк создал законченный тип парадного портрета XVII века, повлиявшего на этот жанр в других школах (портрет кардинала Бентивольо, портреты Карла I). Если эффект картин Рубенса основан в значительной степени на преувеличении реальности, то ван Дейк склонен к идеализации натуры. Обостренное чувство изящного (автопортреты). 

Народный колорит и  грубоватая чувственность Якоба Йорданса (1593 –1678), мастера  разгульных застолий -   «празднеств бобового короля»  –  и крестьянско-мифологической темы ("Сатир в гостях у крестьянина"). Обращение к фламандским пословицам и народным праздникам ("Как поют старшие, так щебечут и младшие"). Мастер барочного натюрморта Франс Снейдерс (1579 -  1657) - изображение  рынка или лавки с покупателями и хозяевами,  с  животными,  птицами и дарами  земли и воды, преподнесенными как триумф жизненных сил природы ("Рыбные и мясные лавки", "Натюрморт с лебедем").

Адриан Браувер (1605 – 1638) - связь с традицией Босха – Брейгеля, искусство натуры в мире фламандского барокко. Особая камерная тема, посвященная  бытию нищих, бродяг, интонации горечи и насмешки, сатиры. Живопись, тяготеющая к тональной гармонии. Популярный в ХVIII – ХIХ веках Давид Тенирс Младший вводит в свои композиции элементы незамысловатой развлекательности ("Деревенский праздник").

11.Искусство Испании.

Специфическая черта испанского изобразительного искусства ХVII века: скульптура в Испании ценилась выше живописи. Наряду с ретабло, алтарной преградой, получившей развитие в эпоху Возрождения, все большее значение приобретает отдельно стоящая статуя.  Роль процессий, массовых религиозных действ – особенно Праздника Тела Господня, религиозных драм в испанской культуре. «Пасос» - статуи и скульптурные группы для процессий (paso – шаг). Как объекту поклонения, обращенному к толпе, к ним предъявлялись требования повышенной осязаемости, натуральности - деревянные скульптуры  раскрашивались, снабжались реальными волосами и одеждами, глаза инкрустировались. 

Школы испанской скульптуры: Андалусия, Кастилия. Ведущие мастера: Грегорио Эрнандес (Фернандес) (ок. 1576 – 1636) («Оплакивание Христа»); Хуан Мартинес Монтаньес (1568 – 1649),  создавший образы классической уравновешенности («Распятие, Христос Милосердный», «Непорочное зачатие», «Св. Франциск Борха»); Алонсо Кано (1601 – 1667), ученик Монтаньеса, скульптор и живописец («Непорочное зачатие»); Педро де Мена (1628 – 1688), мастер экспрессивного образного строя («Богоматерь Скорбящая», «Кающаяся Мария Магдалина», «Св. Франциск»).

Школы испанской живописи: Севилья, Валенсия, Гранада, отчасти Толедо. Наиболее активные творческие импульсы: искусство Эль Греко, а также  разнообразные итальянские влияния – Тициан, маньеризм, Карраччи и Рени, но более всего – Караваджо. Франсиско Рибальта (1565 – 1628), проходит через караваджистский этап в 1610 – 1620 («Св. Бруно»). Первый по-настоящему самостоятельный испанский мастер – Хосе Эррера Старший (ок.1580/90 – 1649), учитель Сурбарана и Веласкеса; «Слепой рылейщик» - начало испанского народного жанра. Хуан Баутиста Майно (1568 – 1649) оживляет в живописи  ХVII века  дух и формы  итальянского Ренессанса («Поклонение пастухов»).

Три великих мастера – Рибера, Сурбаран, Веласкес – определяют значение ХVII столетия как «золотого века испанской живописи». Хосе (Хусепе) Рибера (1591 - 1652) прочно связан с национальной традицией, но с 1616 г. до конца жизни пробыл в Неаполе, на службе у испанского вице-короля. По тематике («Пьяный Вакх») и образным приемам (неидеальная натура и миф, травестия, перенос религиозной картины в сферу обыденной жизни), а также по духу (верность натуре, народность типов) может считаться одним из наиболее ярких приверженцев Караваджо в 1630-40-е годы. В картинах с изображением фигур святых в состоянии отшельничества, покаяния или экстаза («Св.Иероним, внимающий звуку небесной трубы», «Св. Онуфрий»), а также  в образах так называемых «нищих философов» («Смеющийся Демокрит», «Диоген с фонарем») применяет «портретный» способ характеристики, где первенствует  выразительность  конкретной натуры. «Хромоножка» Риберы – пример народного жанра середины ХVII века, сохраняющий монументальность крупной караваджистской формы. Поздний период творчества Риберы - 1640-е годы, переход к более тонкой эмоциональности и поэтичности образов ("Св.Инесса"). 

 Франсиско Сурбаран (1598 – 1664) – самый «испанский» из трех великих представителей «золотого века».  Начинал как  мастер, раскрашивавший деревянные скульптуры. Влияние современной скульптуры на живописный язык Сурбарана - складки будто вырезанные из дерева, обобщенность пластики.  Связь со школой Севильи, работа для монашеских орденов (цикл "Жизнь Педро Ноляско", цикл "Жизнь св. Бонавентуры", "Чудо св. Гуго Гренобльского"). Подчеркнутая осязательность, оптическая достоверность живописи, изысканность колорита в сочетании с  нарочитым архаизмом, чертами наивной искренности ("Христос и Мария в Назарете") или суровой замкнутости и религиозного горения ("Св.Серапион", "Св.Франциск"). 

Натюрморты Сурбарана,  а также Фелипе Рамиреса, Хуана Санчеса Кантона, Антонио Переды создают национально своеобразную концепцию жанра: самодовлеющая значимость каждого предмета, его обособленность  среди других, момент торжественного предстояния (Сурбаран. «Натюрморт с лимонами, апельсином и розой»).

Дьего Родригес де Силва Веласкес (1599 – 1660). Творческий путь. Учеба  у Эрреры и Пачеко, дом Пачеко в Севилье – «академия образованнейших людей не только Севильи, но и всей Испании». Севильский период творчества, 1617 – 1622. Жанровые работы – бодегонес (от bodegon – таверна, харчевня): «Завтрак», «Старая кухарка», «Водонос» - и  религиозные композиции: «Христос у Марфы и Марии», «Поклонение волхвов». 1622 -  переезд в Мадрид, с 1623 года Веласкес  -  живописец  испанского короля. Становление концепции придворного портрета. Дворянско-гуманистический идеал «социего» (sociego) – «достоинства», умения сохранять невозмутимость в любых обстоятельствах, в сочетании с ренессансным представлением о личности и дворянским кодексом чести. «Вакх, или Пьяницы» - развитие концепции мифа Караваджо как праздничной народной  травестии, как театрализованного   действа, сливающего воедино бытие природы и человека. 

Первое итальянское путешествие, 1629 – 1631. Приобщение к ренессансной традиции (венецианцы), опыт  по созданию  картины большого масштаба («Кузница Вулкана»). Охотничьи портреты для замков Торре делла Парада и Буэн Ретиро. «Сдача Бреды» - первая историческая картина Нового времени, свободная от аллегорий и иносказания, решенная как человеческая драма. 1630-е  -1640-е гг. – расцвет портретного творчества («Ла Фрага, Портрет Филиппа IV»; «Портрет Оливареса»; «Портрет старика с  орденом Сант Яго»; «Портрет дамы с веером»). Серия портретов королевских шутов ("труанес"). Веласкес сохраняет по отношению к своим моделям позицию высокой объективности: «не плакать, не сострадать, но понимать». Портретным образам созвучны два персонажа,  принадлежащие жанру «нищих философов» («Менипп», «Эзоп»).

Второе путешествие в Италию 1649 – 1650. Уникальные для испанской живописи ХVII века пейзажные этюды виллы Медичи. «Портрет  Хуана Парехи» - успех, прием в Римскую Академию св. Луки. «Портрет папы Иннокентия Х»  - реакция заказчика: «слишком правдиво!». «Венера перед зеркалом»  - решающее, поворотное звено в традиции - от  образов Джорджоне и Тициана к  Гойе («Обнаженная маха») и Эдуару Мане («Олимпия»). Распадение единства идеального и реального. Невозможность прямого воплощения идеала, уходящего в область воображения, мечты. Портреты инфанты Маргариты и эволюция живописи Веласкеса: от многослойной живописи к манере "alla prima", так называемая "беглая манера" Веласкеса, разнообразие приемов, особая роль завершающих мазков ("Инфанта Маргарита с букетом цветов", "Инфанта в голубом"). 

«Менины»  и «Пряхи» - этапные произведения европейской живописи. Многообразие интерпретаций сюжетов обеих картин.  В «Менинах» синтез бытового (повседневная дворцовая жизни с портретными персонажами) и исторического (присутствуют – отраженно! – король и королева) в единстве творческого процесса художника (автопортрет Веласкеса, пишущего изображение монаршей четы). В «Пряхах» жизнь (ткачихи)  и искусство (гобелен и рассматривающие его музыкантши и певицы)  сопрягаются между собой через посредство мифа об Афине и Арахне, о мастерстве,  вызывающем ревность богов.

Последнее поколение испанских живописцев «золотого века». Бартоломе Эстеван Мурильо (1617 – 1682) ставит акцент на жанровой развлекательности с оттенком юмора, внешней миловидности, сентиментальности  («мальчики с виноградом», «девушки у окна», «Мальчик с собакой», композиции на тему "Святого семейства"). Воздействие идей Контрреформации в мрачных барочных видениях Хуана де Вальдес-Леаля («Конец мирской славы»). 

      12. Искусство  Голландии. Триумф  «искусства натуры»

Своеобразие художественной жизни самого передового государства  ХVII века. Отсутствие придворного и церковного  заказа. Законы художественного рынка. Система жанров и место мифологической и религиозной тематики. Великие мастера – Халс, Рембрандт, Вермер и «малые голландцы». Влияние протестантизма.

Архитектура отмечена самым ранним явлением в Европе  форм классицизма, сначала  графичного, отмеченного печатью строгой чистоты (П.Пост. Дворец  Маурицхейс в Гааге, 1633 – 1635),  позднее более торжественного, масштабного (Я. ван Кампен, Ратуша в Амстердаме, 1648 – 1665) или, напротив, более утонченного и нарядного (Ю.Винкбонс. Дом братьев Трипп в Амстердаме, 1660 – 1662).

Ведущая роль живописи, общая перспектива развития которой поражает редким изобилием,  разнообразием  и высотой художественного уровня.

Начальный этап эволюции голландской школы: маньеризм (Я.Блумарт), утрехтский караваджизм (Г.Хонтхорст, Х.Тербрюгген), поворот к национальной традиции (В.Бейтевег).  Творчество Франса Халса (ок.1582 / 1583 – 1666), первого крупного мастера в истории искусств, реализующего себя исключительно в  жанровой форме – в портрете. Типология портретов Халса : групповой портрет («Офицеры стрелковой роты св. Адриана»; «Офицеры стрелковой роты св. Георгия»); заказной портрет («Смеющийся офицер», «Портрет Виллема ван Хейтхейзена»); портрет-жанр («Веселый собутыльник», «Цыганка», «Малле Баббе»). Расширение круга заказчиков, "открытый стиль портрета", которому соответствует манера живописи (открытый мазок, импровизационность письма), острая динамичность восприятия жизни и человека. Эволюция творчества: от караваджистских мотивов («Юнкер Рамп и его подружка», «Шут с лютней»)  и жанровых портретов к острому психологизму  («Сидящий Хейтхейзен», «Портрет молодого человека с перчаткой», «Портрет Яспера Схаде») и поздним произведениям с отпечатком внутреннего надлома, трагического одиночества («Групповой портрет регентов приюта для престарелых в Харлеме»). 
Живопись «малых голландцев». Два этапа: 1610 – 1630-е – становление,  обстановка общественного и экономического подъема. 1640-1670-е, с 1640-х  жизнелюбие и свободомыслие спадают: Спинозу отлучают и изгоняют из Амстердама (1656), в университетах намечается возврат от Декарта к теологии. К 1650 торговый капитал превращается в финансовый, из среды бюргеров выделяется патрициат,  в жизненный уклад проникают черты утонченности, роскоши.

В системе жанров голландской живописи первые завоевания принадлежат пейзажу. Хенрик Аверкамп (1585 – 1634) – национальный колорит, тематика (зимние развлечения на льду), синтез пейзажа и жанра. Ян ван Гойен (1596 – 1656) – поэт родной природы. Постоянные штудии натуры (альбомы набросков); создание «иконографии» голландского пейзажа: высокое облачное небо (две трети изображения), вода и  узкая  прибрежная полоска земли, тональная гармония в коричнево-серых тонах, динамика атмосферы. Филипс Конинк (1619 – 1682) - крупноформатные панорамные  виды. Якоб ван Рейсдал (1628/9 – 1682) – художник-мыслитель,  движение органических сил природы в ее самостоятельном бытии («Водопад», «Болото») и во взаимодействии с  человеком («Мельница в Вейке»), проблема времени и вечности («Еврейское кладбище»).  Морские виды - образ водной стихии, то бурной (Виллем ван де Вельде), то застывшей  в солнечном свете (Ян ван де Капелле, «Море в штиль»), дополняется изображением рыбацких парусников и военных кораблей. Пейзажи Мейндерта Хоббемы с их  прозрачным светом и свежим колоритом предвосхищают живопись ХVIII века.

Бытовой жанр. Адриан ван Остаде (1610 – 1685) - влияние Браувера, близкая Брауверу тематика, но без горечи и протеста («Кабачок», «Драка крестьян», «Художник в мастерской»). Ян Стен  (ок. 1626 – 1679)  - повествовательный жанр, часто имеющий дидактический смысл (вариации на тему "Как нажито, так и прожито"). Обилие деталей, "боязнь пустого пространства" в картине. Открытое шутовство сочетается с мягким юмором, сцены в интерьере и на открытом воздухе («Скрипач»,  «Гуляки»). 

Представители светского направления, поэтизирующего  быт патрицианских кругов. Габриэль Метсю (1629 – 1667) - "Женщина, сочиняющая музыку» и «Больной ребенок».  Темы картин Герарда Терборха (1617 – 1681) - концерты, чтение письма, завтраки.  Побывавший в разных европейских странах, Терборх испытал влияние Веласкеса и ван Дейка. Недосказанность сюжетов, не действие, а эмоциональные отношения между людьми, лаконизм композиций и тонкое чувство красочных отношений ("Бокал лимонада", "Женщина, чистящая яблоко", "Мальчик с собакой").

Искусство натюрморта  никогда не переживало такого расцвета и не достигало такого разнообразия, как в Голландии ХVII  века. Виллем Хеда, Питер Клас и тип «завтраков» - изображение скромной или богатой неоконченной трапезы на уголке стола со смятой салфеткой, остатками еды,   посудой,  хранящими  отпечаток присутствия человека (ср. в этой связи голландское название жанра: stillleven, тихая жизнь). Виллем Калф и Абрахам ван Бейерен - пышные «десерты» с драгоценными сосудами, экзотическими фруктами. Специализацию Яна Давидса де Хема и Виллема ван Альста, помимо десертов, составили также изображения цветов, Юриана ван Стрека – принадлежности для курения и  «Vanitas» - «Суета сует». Символическое значение, элементы иносказания включались не только в образную ткань натюрмортов, но и других  жанров голландской живописи. «Скрытый  символизм» как общая черта эпохи. 

Творчество великого голландского художника, Рембрандта Харменса ван Рейна (1606 – 1669), как и творчество Веласкеса, следует рассматривать в общеевропейском контексте. Мастер не был в Италии, но в короткий период учения  у Питера Ластмана соприкоснулся с явлением международного итальянизма, коллекционировал гравюры с произведений классиков Ренессанса, был в курсе свежих новаций, пережил период караваджизма. Признаки таких влияний  очевидны в ранний, лейденский период (1625 –1632), как и интерес к  новому кругу сюжетов – ветхозаветной Книге Товита, к небольшим картинам с маленькими фигурами, к проблеме их взаимодействия с окружающей средой («Товит и его жена», «Апостол Павел в темнице», «Христос в Эммаусе»). Начало серии автопортретов, над которой Рембрандт трудился всю жизнь (всего около 120). Он «примеривает» на себя  черты различных социальных положений и эмоциональных состояний, пользуясь приемами караваджиевской травестии (костюмировки)  и эффектами света и тени («Автопортреты» 1628, 1629 гг.). 1632 – начало амстердамского периода. «Анатомия доктора Тульпа», успех, известность, женитьба на Саскии ван Эйленбурх. Заказ на цикл «Страстей  Христа» от штатгальтера Федерика Генрика, 1633 – 1639: «Снятие с креста», 1634. Новаторская, неидеальная трактовка образа Спасителя как существа  телесно слабого, жалкого, но излучающего свет любви и сострадания. Опыты с крупной формой: композиции на драматические сюжеты с активным внешним действием и  односторонне обостренными эмоциями («Ослепление Самсона», «Пир Валтасара»). «Автопортрет с Саскией на коленях», 1636: символическая программа и образ. «Даная», история создания; рембрандтовская концепция  женской наготы и ее место  в традиции от Ренессанса к  ХIХ веку. «Ночной дозор», 1642, специфика  жанровой  неоднозначности: групповой портрет, городская сцена, историческая картина.

Перелом 1640-х годов, смерть Саскии, появление в доме Рембрандта  Хендриккье Стоффельс. «Святое семейство», 1645, сложение живописной системы зрелого Рембрандта –  концепция одухотворенной светотеневой среды, средствами которой достигается высочайшая степень сублимации реальности. Открытие процессуального начала ( ср. письмо Рембрандта к Константину Гейгенсу, 1639, о том, что он стремился к «наибольшей и наиестественнейшей подвижности»); в непрерывном потоке времени происходит приобщение сиюминутного к вечному. Формирование  портретной концепции Рембрандта -  «портрет-биография» («Портрет старушки», «Портрет старика в красном»).

1650-е годы: начало  преследований Хендриккье и Рембрандта церковными кругами, 1656 – трагедия банкротства. «Автопортреты» 1652, 1655, 1658 гг. Потрясающие образы духовной стойкости и обнаженной искренности в передаче  душевного состояния.  Портреты друзей и близких  ("Портрет Яна Сикса", «Хендриккье у окна», портреты Титуса). «Вирсавия», 1654, «Женщина, входящая в воду»  -  стремление не только передать чувственное очарование обнаженного тела, но и сделать его носителем духовных ценностей.

Поздний период творчества - конец 1650-х - 1660-е. Проблема позднего этапа в  биографии великого художника. У всех ли есть поздняя фаза? Микеланджело, Тициан, Рембрандт, Гойя, Пикассо. Общее: мастер не просто сохраняет полноту творческих сил, но его искусство выходит на  качественно новый рубеж, преодолевая границы своей эпохи. «Благословение Иакова», «Отречение апостола Петра», «Заговор Клавдия Цивилиса», «Еврейская невеста», «Блудный сын». Последние «Автопортреты» (Гаага и Амстердам).

Графика Рембрандта. Рисунок (гл. обр. пером) – постоянный спутник Рембрандта; другая область -  печатная графика, офорт. Жанровое богатство: «Автопортрет» ( 1641,1669), пейзаж ("Три дерева", "Хижины у канала"), портрет  «Саския в соломенной шляпе», 1633; «Портрет Клемента де Ионге», 1651), библейско-евангельская тематика («Слепой Товит», 1651; «Жертвоприношение Авраама», 1655; «Проповедь Христа». 1652; «Три креста», 1666). 
Делфтская школа: условность названия – разные художники, с  различной выучкой в 1650  – 1660-е гг. работают в Делфте. Не только направление, но и особый, заключительный этап в развитии голландской живописи ХVII века. Особенности  атмосферы Делфта в середине столетия. Три фактора, сыгравших  существенную роль в формировании школы: пребывание в 1646 – 1649-х гг. Пауля Поттера, принесшего с собой эффект дневного света; сложение делфтского варианта архитектурной картины (Питер Санредам, Эммануэл де Витте); появление в 1650  Карела Фабрициуса (1622 – 1654). Общие черты Делфтской школы: преобладание жанрово-бытовой тематики, интерьерная композиция, «дневной» свет, использование камеры-обскура как средства изучения пространственных отношений.  

Карел Фабрициус (1622-1654): пребывание в мастерской Рембрандта, при переезде в Делфт - эксперименты с построением пространства (перспективный ящик), со светом (передача цвета "в пленере"), сочетание нескольких жанров в одной картине ("Продавец музыкальных инструментов", "Караульный"). Питер де Хох (1629-1680-е) - бытовой жанр в интерьере ("Мать и дитя (Чуланчик)", "Мать у колыбели") и на открытом воздухе ("Дама со служанкой", "Дворик"), роль предмета, который "связывает" отдельных персонажей. Эмануэл де Витте (1617-1692) - новый тип жанровой сцены, которая объединяет несколько жанров ("Рынки"). Интерьеры церквей в живописи Питера Санредама - пространство как носитель поэтического чувства.

Ян Вермер Делфтский (1632 – 1675) – великий  мастер, завершающий историю голландской живописи в ХVII веке. Начав с караваджистской  большеформатной композиции «У сводни» (1656) и  мифологической и религиозной картины («Диана с нимфами», «Христос у Марфы и Марии»), выработал свой тип жанровой интерьерной композиции с изображением  одной, реже нескольких фигур в созерцательной атмосфере и залитом прозрачным дневным светом пространстве. Сочетание непосредственной  достоверности с четкостью  конструктивной разработки:  построение пространства, форсированная динамика перспективы, изощренность цветовых сочетаний, разнообразие фактур  («Девушка с письмом», «Служанка с кувшином молока», «Офицер и смеющаяся девушка», «Женщина, взвешивающая жемчуг»). Эффект дневного света придает удивительную свежесть и новизну двум пейзажам Вермера («Уличка», «Вид Делфта»). Картина «Искусство живописи», где  на  уровне сюжета и действия рассказывается о тайне художественного преображения обыденной натуры с помощью нехитрой травестии.  

13.Архитектура и изобразительное искусство Франции. Основные направления и ведущие мастера.

Гражданские смуты начала столетия, роль Генриха IV в консолидации страны. Искусство первой трети века - пестрая картина. Главное не Париж, а провинциальные центры, особенно Лотарингия, Тулуза. Первые  яркие художественные результаты – в сфере гравюры. В живописи - развитие караваджизма. В архитектуре сохраняются архаические черты замковой архитектуры. Начало строительства Парижа.  

   Феномен "лотарингской школы". Творчество  Жака Калло (1592 – 1635). Связь с культурой позднего маньеризма Лотарингии (Жак  Белланж). Ранний итальянский период - 1608 – 1611 – Рим, 1611 – 1621 – Флоренция, придворный художник Козимо Медичи. Цикличность  мышления – работа тематическими сериями (серия "Каприччи", "Балли ди Сфессания"(Танцы), а также станковые крупноформатные гравюры ("Ярмарка в Импрунете").  Миниатюрная техника, дар к изображению гротескных и комических образов, жизнь человека как калейдоскоп,  бесстрастно схваченный метким взором художника. Совершенствование техники гравирования - сочетание офорта с резцом и твердым лаком. 1621 - возвращение на родину, в Нанси, где Калло становится свидетелем насильственного присоединения Лотарингии к Франции. Появление трагических образов (серия "Нищие"), тема ничтожества человека перед лицом враждебных сил (серии "Большие и малые страсти Христа" , "Св.Себастьян)", образы бессмысленной жестокости жизни (серии "Малые" и "Большие бедствия войны", лист "Казни"). Поездка в Брюссель - "исторические гравюры", гравюры - ландкарты - "Осада Бреды", "Осада Ла Рошели". Интерес к демоническому, отголоски босховских мотивов в двух вариантах "Искушения св.Антония" (1617, 1634). Влияние гравюр Калло на современников и последующие поколения художников (Кастильоне, Маньяско, А.Ватто, офорты Д.Б.Тьеполо).

Жорж де Латур (1593-1652) - крупнейший живописец лотарингской школы.  Открытие Латура и история изучения его творчества в XX веке. Проблема "поздней хронологии" - при пожаре в Люневиле в 1638 году большая часть ранних картин художника сгорела, преобладают картины 1640-х годов. Караваджистская тематика («Гадалка», «Шулер»), контрасты света и тени, предметность, осязательность живописи, народный типаж. Проблема гротеска у Латура ("Драка музыкантов", "Рылейщик"). При всей конкретности типажей образы Латура совершенно абстрактны, а композиции выверены как математические формулы; ощущение бесконечно длящегося времени. Идущее от традиции местной лотарингской скульптуры обобщение формы - то, что в XX веке назовут "кубизмом" Латура.  Проблема света в живописи Латура: идущее от Караваджо использование локального источника света для усиления выразительности, так наз. "экранированный свет" ("Иов и его жена", "Сон Иосифа"). Сложность толкования религиозных сюжетов у Латура - реальное, земное и чудесное, духовное как два неразрывно связанных аспекта бытия: "Св.Себастьян" - сцена спасения Себастьяна звучит как "Оплакивание", "Новорожденный" или "Рождество Христа"? 

Караваджизм - французские художники в Риме: Валантен де Булонь  - эволюция от  караваджисткой тематики и "погребного света" ("Концерты", "Отречение св.Петра") к большей звучности цвета и поэтическому настроению ("Эрминия у пастухов"). Никола Турнье - соединение влияния Караваджо с наследием маньеризма ("Распятие") и импульсами, полученными от болонской школы ("Концерт"). Ранние работы С.Вуэ и их успех в Риме ("Гадалка", "Рождение богоматери" в церкви Сан Франческо а Рипа).

Французское искусство 1630-1650-х годов. Развитие классицизма в театре,  литературе, философии: 1637 год - "Сид" Корнеля и "Рассуждение о методе" Декарта. Изобразительное искусство "запаздывает", хотя уже в 1630-годы - расцвет творчества Пуссена, возведение купольных построек в Париже, деятельность Ф.Мансара, Ж.Лемерсье.  

Живопись в Париже. Симон Вуэ (1590-1649) - "первый художник короля". В первых работах после возвращения из Рима (1627) сохраняет приверженность караваджизму, соединяя его с влиянием Гвидо Рени (Алтарь в церкви С.Никола де Шан, "Благовещение" из ГМИИ). "Аллегория Богатства" как пример стиля Вуэ зрелого периода (влияние барочной стилистики, но при этом плоскостность композиции, взволнованный ритм драпировок, светлый, холодный колорит). Особое место декоративной живописи в творчестве Вуэ и художников, вышедших из его мастерской (Ф.Перрье, Э.Лесюэр, Ш.Лебрен). Классицизм в живописи Эсташа Лесюэра, прозванного "французским Рафаэлем" и Лорана де Ла Ира, соединившего классицизм с влиянием венецианской школы и реминисценциями маньеризма  ("Меркурий отдает Вакха на воспитание нимфам").

Филипп де Шампень (1602-1674) - фламандский художник по рождению и воспитанию, тем не менее принадлежит к французской школе.  Влияние портретов А. ван Дейка  на портретную концепцию де Шампеня ("Тройной портрет Ришелье", "Портрет Омара Толона"). Связь де Шампеня с учением янсенизма и монастырем Пор Руаяль в Париже ("художник Пор Руаяля"). Религиозные композиции де Шампеня - суховатая, жесткая манера письма. "Две монахини (Ex-voto)" - предельная простота и сдержанность в изображении чудесного события.

Братья Ленен - "художники реальности" (термин Шанфлери). Сложность разграничения творчества трех братьев - Антуана, Луи, Матье. При наличии 15 подписных и датированных картин, ни на одной нет инициалов. Известно, что Луи и Матье вместе работали над некоторыми картинами. По традиции, лучшие работы из наследия братьев приписывают Луи, однако атрибуции все время меняются.  Выходцы из провинциального города Лан в Пикардии, братья Ленен рано перебираются в Париж. Большинство картин посвящено жизни крестьян. Сцены в интерьере ("Крестьянская трапеза") или на фоне пейзажа, напоминающего о природе Пикардии ("Отдых всадника", "Семейство молочницы"). Персонажи картин сдержаны в своих чувствах и полны внутреннего достоинства, фигуры расставлены фронтально, композиционные решения отличаются ясностью и лаконизмом. Проблема школы братьев Ленен,  оказавших большое влияние на целый ряд художников, преимущественно нидерландцев, которые работали в Париже ("мастер процессии с быком", "мастер монахинь бегинок").

 К 1640 – 1660-м годам  относится расцвет  французской архитектуры (Жак Лемерсье, Луи Лево, Франсуа Мансар, Клод Перро, Жюль Ардуэн Мансар), садово-паркового искусства (Андре Ленотр), скульптуры (Франсуа Жирардон, Антуан Куазевокс, Пьер Пюже), художественных ремесел (мануфактура Гобеленов), драматического  и музыкального театра (Жан-Батист Люлли).

Архитектура.

В начале столетия  сохраняется актуальность готической лексики и наследия итальянского Ренессанса (церковь Сан Жерве в Париже). В Люксембургсом дворце, построенном Соломоном де Броссом (1615 – 1621) сохраняются реминисценции замков эпохи Возрождения.  

В стилевом отношении от поисков и пестроты разнообразных заимствований общий процесс в первой половине столетия  развивается в направлении классицизма. Обращение к языку ордерных форм: от плоских пилястров на фасадах Люксембургского дворца к совершенному владению ордером у Франсуа Мансара (корпус герцога Орлеанского в Блуа, 1635-38).

Основные достижения французской архитектуры ХVII столетия:

Создание регулярной городской площади. От пляс де Вож (площади Вогезов) в застройке которой сохраняются черты традиционной французской архитектуры из красного кирпича со вставками белого камня (1603 – 1605) к артикулированной классическим ордером Вандомской площади (1685-1701) и Площади Побед Ж. Ардуэна-Мансара. В отличие от барочных площадей Италии площади Парижа представляют собой статичные ансамбли (в плане квадрат, восьмиугольник, круг), как бы "фрагменты пространства", заключенные в простейшие геометрические рамки. Идея площади как своего рода "драгоценной оправы" для статуи монарха.

Купольные постройки Парижа: от построенных в 1630-50-годы церкви Сорбонны Ж.Лемерсье и собора монастыря Валь де Грас (1645-1665), Ж.Лемерсье, Ф.Мансар) до собора Дома Инвалидов (1693-1706) Ж.Ардуэн Мансара. 

Дворцовое строительство  - связь здания с природой, парком в  целостном образном единстве: "репетиция Версаля" - дворцово-парковый комплекс Во-ле-Виконт близ Мелена, 1656 – 1661, Луи Лево, Андре Ленотр, Шарль Лебрен; парк и дворец Версаля, регулярного ансамбля гигантского масштаба, раскрытого в бесконечную даль (1662 – 1691, арх. Л.Лево, Ж. Ардуэн-Мансар, А.Ленотр, Ш.Лебрен).

Архитектурно-планировочная концепция частного аристократического  городского  жилища, отеля – т.н. «дома между двором и садом» (Отель Ламбер в Париже, арх.  Л.Лево), которая получила развитие в архитектуре первой половины XVIII столетия.
Восточный фасад Лувра  (К.Перро, Л.Лево, 1667 – 1678) - программное произведение французского классицизма, в котором принципы стиля воплощены наиболее последовательно: ордер как тектоническая основа сооружения и как средство его ритмической организации, рациональная простота композиции, логическое членение объема, гармоническое равновесие частей. Единственный памятник во французской архитектуре XVII века, наделенный антикизирующим характером (Клод Перро - переводчик Витрувия). История строительства восточной колоннады Лувра - полемика с барочной эстетикой двух проектов Д.Л.Бернини, приехавшего в Париж для участия в конкурсе.

14.Французский классицизм в творчестве живописцев Никола Пуссена и Клода Лоррена.

Творчество Никола Пуссена (1594 – 1665). 1612г. -  Париж. Влияние школы Фонтенбло, знакомство с Дж.Б.Марино и цикл рисунков к "Метаморфозам" Овидия, сделанный по его заказу. 

1624 – середина 1630-х. - Рим, Италия становится второй родиной художника. Поиски своего места в художественной среде Вечного города. Влияние маньеризма - «Битва Иисуса Навина с амореями»,  барокко -  «Избиение младенцев», «Мученичество св. Эразма», написанное для собора Св.Петра. Изучение античности и Рафаэля, первые сюжеты из римской истории - "Смерть Германика", 1628. Усвоение венецианской колористической традиции, особенно Тициана, образы  мифологии, Ариосто, Тассо: «Аврора и Кефал», "Диана и Эндимион", «Ринальдо и Армида», «Нарцисс и Эхо», «Царство  Флоры»,  «Танкред и Эрминия»,  "Вдохновение поэта". Счастливая гармония и радость бытия, которым исполнены античные мифы, находят воплощение в  творчестве Пуссена раннего периода (особенности ритмики, роль жеста, своеобразие колорита). 

2-й период творчества. С сер. 1630-х – до сер 1640-х гг. В центре внимания Пуссена уже не миф, а история – евангельская, библейская, римская. Влияние идей стоицизма, трактат дю Вера "О моральной философии стоиков" (1635) с его призывом «отразить все атаки несчастья» перед натиском безумной судьбы. Аллегорические композиции ("Аркадские пастухи", "Танец человеческой жизни"). Многофигурные композиции с подробно проработанным действием, интерес к трагическим моментам в судьбе человечества (сюжеты из Ветхого завета - «Поклонение Золотому тельцу», "Сбор манны", "Чума в Ашоде", римской истории - «Похищение сабинянок»). 1637 – 1642 серия картин на тему «Семи таинств» для римского аристократа Кассьяно дель Поццо, друга и одного из основных заказчиков Пуссена - вдохновляясь историей раннего христианства и жизнью Христа, Пуссен ищет исторический первоисточник таинства ("Крещение" трактовано как "Крещение Христа", в "Соборовании" представлена смерть римского воина). 1640 – 1642 - поездка в Париж, где по настоянию короля работает над росписью Галереи Аполлона в Лувре, но терпит неудачу. В отличие от представителей парижской школы (С.Вуэ, Э.Лесюэр), Пуссен далек от решения декоративных задач, не умеет работать по официальному заказу и мыслит в масштабах станковой картины. 

Поздний период творчества,  1642 – 1665.  В живописи Пуссена усиливаются черты отвлеченности. Тема "Святого семейства" - интерес не столько к действию, сколько к архитектонике композиции ("Св.Семейство в Египте", "Св. Семейство у лестницы"). Среди библейских сюжетов преобладают трагические темы, человек оказывается жертвой враждебных сил (книга Моисея - "Моисей, источающий воду из скалы"; "Эсфирь перед Артаксерксом", "Смерть Сафиры").   Трактат Джузеппе Царлино о музыкальных ладах и так называемая теория   пяти «модусов» Пуссена: идея разнообразия выразительных средств в зависимости от избранного сюжета ("Елиазар и Ревекка у колодца" - ионийский модус). Письма Пуссена как важный источник для понимания творческого метода художника.

Пейзажи Пуссена. Наиболее органичной сферой воплощения идеала гармонии природы и человека в поздний период становится пейзаж – героический, идеальный по своей концепции. Природа как "арена" великих событий истории - "Пейзаж с Иоанном на Патмосе", "Похороны Фокиона". Человеческие драмы не нарушают  спокойного величия природы - "Пейзаж с Орфеем и Эвридикой", "Пейзаж с человеком, укушенным змеей", "Пейзаж с Геркулесом и Какусом".  Цикл «Времена года», синтезирующий круговорот природы и поворотные моменты в жизни людей.

 Клод Желле, по прозвищу Клод Лоррен ( 1602 – 1682), оказался в Риме еще в детстве и остался там навсегда.  Истоки классического, идеального пейзажа Лоррена - роль фламандца Пауля Бриля (построение пространства с помощью деления на 3 плана) и немца Адама Эльсхеймера (использование выразительных возможностей света). Первые значительные произведения художника относятся к 1630-м годам. Метод работы Лоррена над пейзажем - роль рисунков, сделанных с натуры; мотивы, связанные с образами римской Кампаньи и неаполитанской бухты (знаменитые "гавани"), использование выразительных возможностей света (серия "Времена суток" -холодный свет утра, полуденное солнце, закат).  Роль античных мотивов - в отличие от героического пейзажа Пуссена представление Лоррена об античности близко идиллии, античность как "золотой век" человечества ("Пейзаж с Акидом и Галатеей", "Пейзаж с Аполлоном и кумской сивиллой", "Пейзаж с судом Париса", "Пейзаж с похищением Европы"). Ни один из европейских пейзажистов не оказал такого мощного влияния на последующее развитие живописи - концепция пейзажа Лоррена "доживает" до XIX века и находит последователей во всех школах (Италия, Англия, Германия, Франция, включая К.Коро).

15. Искусство конца XVII века. Комплекс Версаля и связанные с ним мастера.

Централизация власти сказалась на развитии изобразительного искусства. Никогда ранее искусство не было под таким строгим контролем государства. Роль Кольбера и Шарля Лебрена, первого художника короля, своего рода "диктатора"  в сфере изобразительного искусства, одного из создателей Королевской Академии художеств.

История строительства Версаля. От охотничьего домика Людовика ХШ (1624) к первому дворцу, построенному Л.Лево (завершен в 1669), ставшего  средоточием  более позднего, окончательного  проекта Ж.Ардуэна Мансара (увеличение длины фасада дворца до 576 м., постройка оранжереи, дворцовой капеллы).  Приход в Версаль в 1678 г. Жюля Ардуэн-Мансара и Шарля Лебрена  совпадает со знаменательными изменениями в природе абсолютизма - с его персонализацией, слиянием с личностью короля («Государство – это я.»).  Образ дворца и парка развивается под знаком Аполлона (Людовик XIV -  "король-солнце"). Тема солнца и Аполлона в садово-парковой декоративной  скульптуре ( фонтан Латоны,1671, скульптор Г.Марси; фонтан Аполлона, 1671,  Ж.-Б Тюби по рис. Ш.Лебрена), в декорации интерьеров "больших апартаментов" ("Зеркальная галерея", "Салоны Мира и Войны"), роль Лебрена в разработке образной характеристики ансамбля. 

Одновременно с возведением дворца А.Ленотр  (1613 -  1700) создает  парк, в значительной мере определивший образ ансамбля Версаля. Структуру регулярного парка подготавливает  Версальский  «трезубец» (дороги из Парижа, Сен Клу и Со, сходящиеся на   площади Оружия перед дворцом),  как бы соединяя дворец и пространство парка с пространством королевства. Террасная  (итальянская) планировка, спокойный ритм нисходящих от дворца  обширных плоскостей, устремленные к горизонту перспективы ("Королевская аллея" - композиционная ось парка). Водные и цветочные партеры, канал, просторный  травяной газон -  «зеленый  ковер» (tapis vert). Строгая упорядоченность и вместе с тем пространственная "безграничность" парка.

Ш.Лебрен - президент Королевской академии живописи и скульптуры, Создание академической теории, распространение влияния парижской академии на все художественные державы Европы. Картина Лебрена "Александр Македонский в палатке Дария" как пример академической композиции. Французские портретисты рубежа XVII - XVIII веков - парадный портрет  в творчестве Ясента Риго («Портрет Людовика ХIV», 1701) и Никола Ларжильера («Портрет дамы в образе Астреи», ок. 1710 – 1712), творчество которых завершает эпоху «Великого царствования».

16. Архитектура Англии

Англия в ХVII веке не создала национальной школы в живописи: главными творческими фигурами были иностранцы (А. Ван Дейк, П.Лели). Запрет на художественную деятельность в период протектората Кромвеля после революции 1647 года  способствовал тому, что  в области пространственных искусств основным вкладом страны стала архитектура.

Иниго Джонс (1573-1652) и начало английского палладианства. Куинс-хаус в Гринвиче; Банкетинг хаус в Лондоне - тип сооружения восходит к английской традиции, последовательное применение ордерной структуры. Градостроительные решения - первая площадь по регулярному плану - Ковент-гарден (не сохранилась).

Кристофер Рен (1632-1723) - крупный математик, профессор астрономии в Оксфорде, поздно обратившийся к архитектуре. Поездка во Францию в 1665-66 - знакомство с Ж.Ардуэном-Мансаром и Бернини. 1666 - "большой пожар" Лондона, план перестройки центральной части Лондона - влияние планировки парков Ленотра; выполнил проекты 50 церквей - знаменитые колокольни с изящными высокими шпилями. Собор Св.Павла (1675-1711) -  план в форме латинского креста, напоминающий готический соборы, тенденция к вертикализму (повышение подкупольной части, башни на фасаде), соединение черт классицизма и барокко. Госпиталь в Гринвиче - классические по форме здания включены в сложную пространственную композицию, восходящую к архитектуре барокко. Дворец Хэмптон-Корт - французские мотивы, близкие Ардуэну-Мансару.
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