1.Художественная культура средневековья. XII - XIV вв 

[image: image1.jpg]


Средневековое искусство, особенно романского периода, находится под сильнейшим влиянием церкви. И следовательно отражает церковную идеологию. Напоминаю – человек есть греховное существо, он в этой жизни страдает.

Идея фикс средневекового искусства, как романского, так и готического – построить храм. 

По их понятиям дух важнее тела. Так как важен дух, а он может воплотиться только в храме. Если дух издохнет, то издохнет и истина. Поэтому дух нужно было сохранить! Следовательно все силы направить  на то, что бы построить этот храм как можно больше, выше и красивее.  Августин Блаженный высказал такое мнение – « форма всякой красоты – есть единство.» Вот они  и старались. Идеям благочестия и ущербности человека подвержены все виды искусства, главным из которых бала архитектура.

Первым в архитектуре появился романский стиль. Его создателями были монастыри (вообще практически все их искусство было связано с монастырями!). Итак согласно идеи все храме должно быть подчинено единому духу, быть целостным! Во внимание тут принимается – интерьер, отделка и даже размеры самого помещения. Как несложно догадать арка – лейтмотив искусства – она главная деталь. И её к тому же постоянно усиливали росписями и рельефами. Живопись и скульптура тоже подчинены идее церкви. В росписи преобладает плоскостное начало – из-за влияния Византии, соответственно ни о какой перспективе не может быть и речи. Скульптура – рельефы  на мотивы священного писания и конечно же самый главный  Иешуа. Все остальные с дурацкими лицами и улыбками, святые – уродцы приземистые – ибо человек ущербен и не фиг его изображать красавцем! Скульптуры вдавлены в колонны. Постепенно конечно все развивается и в скульптуру входят простые горожане, химеры. Демоны. Короче все просто, лаконично и сурово. Церковь – главная попробуй сделать что-нибудь не так и на костер тебя.

Следующая в средневековом искусстве готика. Тут тоже все во славу Господа. Те же идеи: главное дух – даешь ему храм (к тому же развиваются города, а храм место соединения города с небом, как же без этого, под это дела подводили целую теологическую программу), форма красоты- единство мира. Но в отличие от романского периода техника конечно более развитая (контрфорсы, аркбутаны там всякие…). Всё искусство опять таки подчинено храму и церковным идеалам. Это видно даже по тому что например в скульптуре все строились по определенному порядку согласно церковной иерархии. Ну и конечно воплощала религиозные идеи – тело есть вместилище греха – поэтому не хай ему быть полнокровным или, о ужас!, обнаженным – нет слепим -ка мы его вытянутым и бесполым, с дурацкой улыбкой, да ещё в столб вделаем и дух будет счастлив. Все символично и условно так как скульптура должна была рассказывать идиотам (тем кто не знал латынь (это не шутка их так на самом деле звали)) об основных христианских подвигах и превозносить религиозные чувства.

Ко всему прочему готичные мастера брали количеством – по 2000 скульптур в каждом храме, и оригинальностью – сочетали персонажей библии со странными чудовищами. С течением времени все конечно развивалось и становилось более раскованным.

Итак, самое главное – все средневековое искусство подчинено идеи восхваления духа и господа, тело вместилище греха. Форма красоты – единство, все символично и строго канонизировано.

1. Романский - X-XII - Приземистость, толстые каменные стены, храмы-крепости, узкие окна - Доминиканский монастырь.
2. Готика - XII-XIV - Ребристые своды позволили уменьшить давление на стены более тонкие стены, широкие окна, устремленность ввысь. - Собор Парижской Богоматери.

3. Пламенная готика – XIV - Украшение каменной резьбой стен и форма окон в виде пламени горящей свечи.
2.Жизнь средневекового города. Возрождение античных традиций, создание романского и готического стиля.
Сознанием людей управляет католическая церковь. Человек когда-то был изгнан из рая – за это он должен трудиться за  грехи. С 12-13в труд – не  наказание, а элемент искупления (будешь трудиться усердно и хорошо, то, возможно, тебе это зачтётся). Думать только о душе, т.к. тело бренно и к-л умрёт. В этике рыцарства отсутствует понимание чистоплотности тела (не мылись). Грязные, патлатые, волосатые – совершенно жуткие создания.
Артисты (поэт, трубадур) ведут праздный образ жизни и поэтому не нравятся простому люду.
Появляются портреты, писали исключительно с «власть имущих». С 13 века - воплощение Христа в иконографии.

Человек – путник. Отсюда появляется образ путника-монаха, путника-пилигрима (путешествует в святую землю),  и рыцаря (этика рыцарства складывается именно в средневековье). 

Человеческая сущность находится только в покаянии грехов. 
6 периодов жизни человека: младенчество, детство, отрочество, юность, зрелость, старость. Связаны с библией: от сотворения мира до потопа, от потопа до Адама, от Адама до Давида, т.е. проходя по всем ступеням ветхого завета. 

Верования и страхи средневекового человека

1. сознание своей греховности. Это самый страшный страх перед миром. При этом в 12веке церковью вырабатывается понимание 7ми смертных грехов, чем ещё больше загоняет человека в рамки церковной иерархии. 

2. страх смерти и суда. 

3. церковью в 12 веке разраб. система: ад, чистилище и рай. 

4. тотальная неграмотность. Ср-в-вье держалось только на неграмотных: единств. Кн., к-рую можно читать - библия, которую могут читать (и толковать по-своему) только священники.
Иерархия населения средних веков
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молящиеся и духовенство (во главе с папой римским). Иерархия: епископы, священники, дьяконы, различные клирики, и монахи - организаторы всей общ. жизни (крестили, давали советы, сжигали на костре). С 9в появл. монашество. Уходят от мирской жизни, блюдут себя, собл. целибат.
2. рыцарство. С 12в. армия ст. регулярной, набир. проф. рыцари, тяж. вооруж. (кольчуга, латы, забрало), сраж. верхом. Турниры – осн. времяпрепров. д/рыцаря. Церковь  осуждала, считая турниры развлечением. Война – это профессия рыцаря, источник доходов. Презрение к чужой жизни и к св. смерти счит. для рыцаря основополаг. Церковь навяз. св. т.з.: борьба за Гроб Господний. Так же церковью преследовалась цель расширить территории и насадить там христианскую веру. 

3. трудящиеся (крестьяне): интеллектуалы, артисты и крестьяне (к-рые трудились на земле).  Формир. понимание города – это особый тип з-е культуры, с ним связано фактически всё з-е искусство. Горожанин – вольник, свободный человек. Город – хаос, там жили все слои населения. Интеллектуалы (доктор, магистр, мастер) - работали в основном словом, знали латынь (кто не знал латынь - идиоты). Просвещали людей на улицах города.. Артисты (художники). Имели оч. низкую общественную оценку, т.к. «живопись - замена чтения для неграмотных». Но при этом статус архитектора был выше, чем статус простого художника. Ещё > статусом обладали ювелиры и мастера витражей (витражи для церквей, соотв. – они как бы работали на Бога и => облад. более выс. статусом). До 14 века всех художников называли просто мастерами. Только в Италии в 13 веке художники тайком начинают подписывать свои работы. 

4. женщины. Ценность брака становится священной (ж. может родить Святого). Престиж к женщинам нач. расти (она начинает больше рожать), при Карле1 (9в) меняется отношение к детям (раньше ребёнка можно спокойно «заспать» - фактически удушить) – они становятся желанными, в 11 веке появляются детские кроватки. 
Романский и Готический стили. РОМАНСКИЙ СТИЛЬ (10-12 вв.) - главная роль отводилась суровой, крепостного характера архитектуре: монастырские комплексы, церкви, замки располагались на возвышенных местах, господствуя над местностью. Церкви украшались росписями и рельефами, в условных, экспрессивных формах выражавших могущество Бога. Вместе с тем полусказочные сюжеты, изображения животных и растений восходили к народному творчеству. Высокого развития достигли обработка металла и дерева, эмаль, миниатюра. ГОТИКА (от названия германского племени готов) (между сер. 12 и 15-16 вв.) – стиль, завершивший развитие средневекового искусства в Западной, Центральной и отчасти Восточной Европе. Ведущим архитектурным типом стал городской собор: каркасная система готической архитектуры (стрельчатые арки опираются на столбы; боковой распор крестовых сводов, выложенных на нервюрах, передается аркбутанами на контрфорсы) позволила создавать небывалые по высоте и обширности интерьеры соборов, прорезать стены огромными окнами с многоцветными витражами. Устремление собора ввысь выражено гигантскими ажурными башнями, стрельчатыми окнами и порталами, изогнутыми статуями, сложным орнаментом. Развивались градостроительство и гражданская архитектура. В скульптуре, витражах, живописных и резных алтарях, миниатюрах, декоративных изделиях символико-аллегорический строй сочетается с новыми духовными устремлениями, лирическими эмоциями; расширяется интерес к реальному миру, природе, богатству переживаний. В 15-16 вв. готику сменяет Возрождение. 

3.Архитектура. Романский стиль архитектуре. Связь средневекового зодчества с традициями римской и византийской архитектуры. Суровый и строгий облик сооружений романского стиля, отсутствие декоративного убранства, арочная форма дверных и оконных проемов, использование перспективных порталов, преобладание вертикальных и горизонтальных линий. Основные типы архитектурных построек: монастырские храмы, феодальные замки, городские укрепления и жилые дома. 
Монастырь - устойчивый архитектурный комплекс, расположенный в сельской местности. Центром монастыря служил дворик с фонтаном или крестом (латинским). Этот дворик с четырёх сторон был окружён галереями с колоннадой, и назывался кулуатром. 
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Обычно к нему примыкало какое-либо церковное здание. Обычно это были: трапезная (рефекторий), спальня (дормиторий) на 2м этаже, зал заседаний монастырской администрации, хранилище для книг (скрипторий).

За пределами монастыря обычно находился монастырский двор (м.д.), обнесённый стеной, и размещались там хозяйственные постройки. 

Сам по себе храм находился неподалёку (, там же находилось место для раздачи милостыни и больница. 

Храм - В плане представляет собой латинский крест, образованный пересечением нефов (продольных помещений), который было 3-5 шт, и поперечным нефом (трансептом). Обычно центральный неф (находится в апсиде) немного больше, чем боковые. 

При всём этом храм должен быть целостным и единым по своему духу. Во внимание брались интерьеры и размеры самого помещения. Размеры должны быть огромными, чтобы как можно больше вместить верующих. Духу романской архитектуры соответствовали большие цилиндрические своды (но крестово-купольная система так же имела место). При этом арка являлась основой (лейд-мотивом) всей романской архитектуры: она повторялась и в очертаниях сводов, и в аркадах нефов, её, как главную архитектурную деталь, постоянно усиливали росписями или скульптурными рельефами (обязательным для романского стиля). 

Большинство романских храмов имеют резной фасад (портал), который обычно располагался на западе (там заходит солнце, там ад) => на западном фасаде обычно говорилось о судном дне. 

Итак: романский храм прост, лаконичен и суров, его основой является арка.
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Замок - Появляются в 10 веке, сначала они деревянные, прямоугольные в плане, и прямоугольная башня – «донжон». Замки возводились на холме. Башня окружена валом (насыпным) и рвом с водой. Донжон: внутри он разделён деревянными перекрытиями на несколько ярусов/этажей, сообщение между ними посредством лестницы (они убирались, когда начиналось сражение).  

Жилище феодала обычно находилось на 3м этаже. На 1м этаже находился некий балласт (песок, щебень), т.к. башня строилась без фундамента. На 2м этаже находились запасы еды. Постепенно строительство замков усложняется, с 11-12 века их начинают возводить каменными (хотя перекрытия всё ещё остаются деревянными), а сам донжон укрепляется угловыми башнями, увенчанными зубцами. Чтобы подойти к замку создаётся система последовательных препятствий: например к башне очень часто пристраивают талУс.

Связь с римскими традициями: романский стиль зародился на «развалинах» Рима, поэтому архитектура романского стиля имеет много общего с римским.    
РОМАНСКИЙ СТИЛЬ (10-12 вв.) - главная роль отводилась суровой, крепостного характера архитектуре: монастырские комплексы, церкви, замки располагались на возвышенных местах, господствуя над местностью. Церкви украшались росписями и рельефами, в условных, экспрессивных формах выражавших могущество Бога. Вместе с тем полусказочные сюжеты, изображения животных и растений восходили к народному творчеству. Высокого развития достигли обработка металла и дерева, эмаль, миниатюра.
4.Готический стиль. Периодизация  развития готической архитектуры. Готические соборы. Идея каркасного перекрытия зданий: система стрельчатых арок (нервюр), аркбутанов и контрфорсов. Характерные особенности оформления фасадов. Подчеркнутость вертикальность членений архитектурных форм, легкость и динамичность конструкций.
Сменяет романский. Его называют Французской манерой, т.к. возник он во Франции. Определение стилю дали теоретики эпохи возрождения – именно они стали называть средневековую архитектуру Готикой. Данное название восходит к варварскому племени Готов, которые в 410 г н.э. разграбили Рим, чем ознаменовали конец античности и утверждение средних веков. 
Ведущим архитектурным типом стал городской собор: каркасная система готической архитектуры (стрельчатые арки опираются на столбы; боковой распор крестовых сводов, выложенных на нервюрах, передается аркбутанами на контрфорсы) позволила создавать небывалые по высоте и обширности интерьеры соборов, прорезать стены огромными окнами с многоцветными витражами. Устремление собора ввысь выражено гигантскими ажурными башнями, стрельчатыми окнами и порталами, изогнутыми статуями, сложным орнаментом. Развивались градостроительство и гражданская архитектура. В скульптуре, витражах, живописных и резных алтарях, миниатюрах, декоративных изделиях символико-аллегорический строй сочетается с новыми духовными устремлениями, лирическими эмоциями; расширяется интерес к реальному миру, природе, богатству переживаний. В 15-16 вв. готику сменяет Возрождение.
Основные эстетические задачи:

1. формой красоты является единство мира

2. именно ко второй половине 12 века появляются богословские трактаты, которые и формулируют эту форму красоты

3. техника строительства становится более развитой, совершенствуются математические расчёты – всё это позволило сформировать совершенно иной новый стиль (в отличии от романского, повторявшего искусство Рима)

Периодизация:
1. ранняя готика (12 - 1четв13 века)

2. зрелая (высокая) готика (13 в)

3. поздняя готика (14-15 вв)
Готическая Архитектура (соборы) что делает её особенно выразительной

1. множество вертикальных элементов, которые создают впечатление многогранности сооружения, и промежутки между которыми становятся оконными проёмами или заполняются скульптурой. 

2. грани – не декоративное украшение, они выполняют роль каркаса (он становится основным художественным приёмом в архитектуре). Именно каркас позволяет говорить в готической архитектуре о Бионике. 

3. Бионика – художественно-научное направление, возникшее в 20 веке, которое разрабатывает понимание и изучение мира, живой природы в художественном воплощении. То есть в готической архитектуре используются растительные конструкции, которые человек подсмотрел у природы. Обычно это конструкции растительного мира центральной и западной Европы: листья шалфея, чертополоха, бузины и различные бутоны цветов. И ещё одна особенность готического храма: благодаря огромному числу сводов-перекрытий его можно сравнить с женской вагиной, либо с бутоном цветка. 

4. использование стрельчатых арок – т.к. они обладали меньшим распором, меньшим давлением на стены, нагрузка была направлена вниз.

Контрфорс – подпорный уступчатый столб; либо - подпорная стенка под прямым или тупым углом. Аркбутан – боковой распор, перебрасывался от пяты столба главного нефа к контрфорсу, становясь сложной соединительной аркой; либо – арка на разных уровнях, наклонно передающая распор свода на внешнюю опору. На башенках контрфорса обычно был шар в виде – фиал, а на шаре находился крестоцвет (это как раз один из элементов бионики, который воспроизводит соцветие чертополоха). 

Обычно храмы строились очень долго (по неск. столетий) и для каждого была своя богословская идеологическая программа, которая разрабатывалась епископом или местным богословом. Роль самого строителя тоже была достаточно большой: главного архитектора называли Доктором, т.к. он знал как теорию строительства, так и математику, уметь рисовать-лепить (мастер на все руки). 

В 12-13 веке появляются строительные ложи вольных каменщиков, именно они хранили традиции строительства готических храмов, потому что фактически это было большой тайной и не подлежало разглашению простым людям. Крёстным отцом готического стиля можно считать настоятеля монастыря Сен-Дени – аббата СугЕрия. Именно он сформулировал понимание готического собора: это некий большой макро космос и все искусства должны повиноваться именно архитектура, потому что архитектура была преобладающей формой письменность (т.к. средневековый человек был по большей части безграмотен). 

5.Своеобразие готического стиля в архитектурных сооружениях Германии и Франции, Италии.
в Германии - Готика это французское изобретение, в Германии она будет иметь несколько другой оттенок. В Германии она появляется лишь в 13 веке (в то время как во Франции это фактически её расцвет). Здесь этот стиль более мужественный и суровый. При этом западные Реймс и Эльзас – больше близки в Французской готике, нежели юг Германии. На юге строятся храмы с одинаковыми нефами, кирпичной кладки, с мощными замкообразными башнями западного фасада. Например Кёльнский собор 13в – 1882 (северная Германия) – это 5-нефное здание с галереями и капеллами, очень огромное, т.к. ширина главного нефа составляет 43,5 метра.

 Англии - Здесь готика продерж. до 15 века. При этом здесь существует даже некая периодиз. готики. 

1) ранне-английский стиль (12в - 1270 г.)

2) украшенный стиль (1270 – 1370)

3) перпендикулярный стиль (15 – 16 вв)

Своеобразная планировка - [image: image5.jpg]


Нет полукруглой восточной апсиды, вместо неё – прямоугольная стена. Поперечных нефов было два. Средокрестия не было. Вместо купола – башня. Башни западного фасада так же отсутствовали. Что касается окна-розы: розетка заменяется проёмами с вертикальными окнами, или иногда – стрельчатым окном со сплошным витражом. К 14 веку интерьеры соборов становятся более пышными (украшенный стиль) – появляются веерные своды, которые имеют звёздный орнамент. Фасадам присущи мелкие скульптурные изображения. Пример ранне-английского стиля – Собор в Уэльсе (1180-1239). Вестминстерское аббатство – комплекс культовых сооружений, здание самого собора 156*22 метра, архитектор Джон из Глостера, 13 век (его хоры были построены в 1245 году).  

в Италии - Практически отсутствуют готические храмы. Это связано с тем, что Италия долгое время находилась под «властью» Византии, оказавшей на неё очень большое влияние. Поэтому в Италии сохраняется тип Базилики, где ширина внутреннего пространства преобладает над высотой. Своды – всё те же крестово-купольные, иногда это бывают плоские перекрытия, и естественно там отсутствовала нервюрная система перекрытия (как это было во Франции) – то есть перекрытия крестово-купольные, а не веерные. Готика больше всего (в том виде, в котором она была во Франции) проявляется в северной и центральной части Италии (Венеция, Флоренция, Болонья, Сиена), и появляется она там очень поздно – где-то в конце 13 – начале 15 века.  Фактически в этих городах начинается уже проторенессанс. В основном в Италии проявляются лишь отдельные черты готического искусства, и проявляются они в «модных» мотивах стрельчатых арок, и башнях. Чем ещё интересна Италия – здесь готика проявилась больше в светских зданиях (не в храмовом строительстве); пример – Палаццо Веккио и дворец Дожи – во Флоренции. 
Собор Парижской Богоматери (строительство: 1163-14 век, в 1345 г был разрушен)

[image: image6.jpg]


Его построили на месте христианской базилики, на месте которой раньше стоял древне римский храм. Строительство храма было предпринято епископом Морисом де Сюлли. Именно ОН предложил саму идею храма. Строительство начинается с хоров (восточной части церкви). Потребовалось огромное количество лет, чтобы были возведены нефы. При следующем епископе Эдде де Сюлли (1245) были закончены башни и фасад. Башни в длину составляли 69 метров. Следующий архитектор, занимавшийся строительством НД – Жан де Шелль, он достроил капеллы в боковых нефах. В 1250 закончен северный фасад. А вот строительство южного фасада будет длиться ещё 8 лет, и будет завершено только к 1345 (как и почти весь храм). Но, к сожалению, ни что не вечно – храм постепенно разрушался под воздействием войн, людей, в 1793 во времена французской революции он был фактически под угрозой сноса, единственное, что его спасло – это посвящение богине Разума, так называемый культ, который ввёл Робеспьер. В 1802 храм немного отреставрирован и  освящён Папой Пием VII (то есть становится действующей церковью). В 1804 он становится основным храмом Франции, т.к. там торжественно проходит коронация Наполеона I Бонапарта. Окончательная реставрация храма была осуществлена с 1844-1864 архитектором Виоле де Дюком – он его практически достроил, придал вид, который он и имеет сейчас, ну и отреставрировал. А в 1871 он снова чуть не сгорел. 

Архитектура храма

НД – идеальный вид готического храма. Фасад НД поделён по вертикали пилястрами на 3 части, а по горизонтали он поделён галереями на 3 яруса (число 3 – не случайно, «ад, рай, чистилище»). 

1) Западный фасад 

имеет 3 глубоких портала, над которыми проходит арка, называемая «Галереей королей») – на ней находятся 28 статуй королей, причём НЕ французских, а королей/предтечей ветхого завета. В центральном ярусе находится ажурное окно-розетка, d=10 метров, строилось 1220-1225 гг. От розетки по бокам идут вытянутые вертикальные арочные окна. Скульптурный декор всего здания состоит из: 

- статуя Мадонны с младенцем, в окружении ангелов

- Адам и Ева (по краям от Мадонны)

- химеры, демоны, фантастические чудовища и птицы (Виоле де Дюком)

- три злобных монстра (иногда они сделаны в виде стока вод)

Средний портал - На тимпане средней части изображён Страшный Суд. Сам тимпан делится на 3 части: 

- Христос (В центре на дверях находится небольшая фигурка) 

- рай ад и чистилище

- в изгибах арки - стоят апостолы, пророки, добродетели

1 портал (слева )- Портал Св. Анны. Его рельефные композиции были сделаны с 1160-1170 гг. По бокам от дверей (на пилястрах) – статуя Марселя (парижский епископ 5 века) и  соответственно с другой стороны - статуя Св.Анны. В тимпане 1 портала – Мадонна с младенцем, Морис де Сюлли, и Людовик VII. 

3 портал (справа) - Портал Св.Девы. Считается самым красивым из всех трёх порталов, по некой своей эпической содержательности. На нём очень красивые торжественные скульптурные композиции. На пилястре сбоку от дверей - Мадонна с младенцем (причём уже работы современного мастера 20 века). И конечно же этот портал полностью посвящён Белой Деве – там идёт её восхваление, жизнь и смерть. Проёмы (арочки) портала изображают с одной стороны 12 месяцев года, а с другой стороны – фигуры святых и ангелов. 

2) Интерьер Храма

Длина собора 130м, ширина 50м, высота 35м, вместимость 9000 человек. Цилиндрические столбы d=5м разделяют церковь на 5 нефов. По бокам от главного нефа (трансепта) идут 2 галереи. Капеллы (где поют) построены в 17-18 вв. Со сторон капелл находятся окна-розетки, это витражи 13го века. При входе в храм  с северной стороны стоит статуя Богоматери (которая так и называется «НД де Пари») – была привезена в 14 веке из часовни Сент-Энян. С южной стороны – статуя Пьеты (оплакивающей Богоматери, с Христом, только что снятым с креста), скульптура сделана уже в наше время,  скульптор – Никола Кусту. Здесь же в храме находится статуя Людовика XIV («красно-солнышко», «барочный» - ввёл барокко) скульптора Куазевокс(а). 

Об окне-розетке: была сделана в 13 веке, и отреставрирована в 18м. На ней изображены: Христос в окружении мучеников, апостолов, благословляющих, мудрых, и неразумных дев. 

Апсида – самый красивый элемент интерьера храма. Именно апсида создаёт ритм движения в храме. Состоит из сводчатых арок, которые достигают в радиусе 15 метров. Всю эту конструкцию придумал архитектор Жан Рави. 

3) сокровищница - Это подвальное помещение. В ней хранится фрагменты креста, на котором был распят Христос, терновый венец, священный гвоздь, который вбивали в руки Христа.

Вывод - Характерные черты всего собора:

a. увеличивающий пространство хор

b. простой переплёт розы

c. максимальное использование возможностей конструкций системы храма, при которой несущие и весомые элементы плавно переходят друг в друга. 

d. Широкое использование барельефа и скульптурной каменной резьбы

6.Изобразительное искусство средних веков. Условный характер изобразительного искусства, его зависимость от церковного влияния. Линейные и плоскостные начала, отсутствие перспективы, разномасштабность фигур. Библейские сюжеты и образы - основа живописных композиций.
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Средневековое искусство, особенно романского периода, находится под сильнейшим влиянием церкви. И следовательно отражает церковную идеологию. Напоминаю – человек есть греховное существо, он в этой жизни страдает.

Идея фикс средневекового искусства, как романского, так и готического – построить храм. 

По их понятиям дух важнее тела. Так как важен дух, а он может воплотиться только в храме. Если дух издохнет, то издохнет и истина. Поэтому дух нужно было сохранить! Следовательно все силы направить  на то, что бы построить этот храм как можно больше, выше и красивее.  Августин Блаженный высказал такое мнение – « форма всякой красоты – есть единство.» Вот они  и старались. Идеям благочестия и ущербности человека подвержены все виды искусства, главным из которых бала архитектура.

Первым в архитектуре появился романский стиль. Его создателями были монастыри (вообще практически все их искусство было связано с монастырями!). Итак согласно идеи все храме должно быть подчинено единому духу, быть целостным! Во внимание тут принимается – интерьер, отделка и даже размеры самого помещения. Как несложно догадать арка – лейтмотив искусства – она главная деталь. И её к тому же постоянно усиливали росписями и рельефами. Живопись и скульптура тоже подчинены идее церкви. В росписи преобладает плоскостное начало – из-за влияния Византии, соответственно ни о какой перспективе не может быть и речи. Скульптура – рельефы  на мотивы священного писания и конечно же самый главный  Иешуа. Все остальные с дурацкими лицами и улыбками, святые – уродцы приземистые – ибо человек ущербен и не фиг его изображать красавцем! Скульптуры вдавлены в колонны. Постепенно конечно все развивается и в скульптуру входят простые горожане, химеры. Демоны. Короче все просто, лаконично и сурово. Церковь – главная попробуй сделать что-нибудь не так и на костер тебя.

Следующая в средневековом искусстве готика. Тут тоже все во славу Господа. Те же идеи: главное дух – даешь ему храм (к тому же развиваются города, а храм место соединения города с небом, как же без этого, под это дела подводили целую теологическую программу), форма красоты- единство мира. Но в отличие от романского периода техника конечно более развитая (контрфорсы, аркбутаны там всякие…). Всё искусство опять таки подчинено храму и церковным идеалам. Это видно даже по тому что например в скульптуре все строились по определенному порядку согласно церковной иерархии. Ну и конечно воплощала религиозные идеи – тело есть вместилище греха – поэтому не хай ему быть полнокровным или, о ужас!, обнаженным – нет слепим -ка мы его вытянутым и бесполым, с дурацкой улыбкой, да ещё в столб вделаем и дух будет счастлив. Все символично и условно так как скульптура должна была рассказывать идиотам (тем кто не знал латынь (это не шутка их так на самом деле звали)) об основных христианских подвигах и превозносить религиозные чувства.

Ко всему прочему готичные мастера брали количеством – по 2000 скульптур в каждом храме, и оригинальностью – сочетали персонажей библии со странными чудовищами. С течением времени все конечно развивалось и становилось более раскованным.

Итак, самое главное – все средневековое искусство подчинено идеи восхваления духа и господа, тело вместилище греха. Форма красоты – единство, все символично и строго канонизировано.

1. Романский - X-XII - Приземистость, толстые каменные стены, храмы-крепости, узкие окна - Доминиканский монастырь.

2. Готика - XII-XIV - Ребристые своды позволили уменьшить давление на стены более тонкие стены, широкие окна, устремленность ввысь. - Собор Парижской Богоматери.

3. Пламенная готика – XIV - Украшение каменной резьбой стен и форма окон в виде пламени горящей свечи.
7.Скульптура романского стиля. Возрождение круглой скульптуры, стремление к подчинению человеческих фигур архитектурным формам собора. Орнаментальные изображения диковинных фигур и полуфантастических существ.
Скульптура - рельеф, часто полихромна (расписывается красками). Используется скульптура во внешнем обрамлении соборов. Темы скульптуры – сюжеты священного писания. Весь рельеф должен был быть подчинён элементам храма. В колонну статуи обычно были очень вжаты/вдавлены, фигуры обычно удлинённой формы, с глуповатыми (невыразительными такими () лицами. Изображения святых имели некий приземистый характер и больше были похожи на уродцев. Центральным образом скульптуры является Христос. Разрабатывается традиция изображения добра и зла, образов ада и рая. Противопоставления низменное-возвышенное, трагическое-комическое. Постепенно в храмовую архитектуру входят скульптурные композиции крестьян (так же появляются простые горожане, комедианты), химеры, демоны (получеловек-полузверь). 

8.Скульптура готики. Связь скульптуры с архитектурой. Преобладание религиозной тематики, обращенность к  духовному миру. Удлиненность пропорций, симметричность форм, естественность и непринужденность  поз. 
Скульптура готических храмов

1. это удивительное сочетание персонажей библии и странных чудовищ, рождённых народной фантазией.

2. служила не только украшением, но и рассказывала неграмотным об основных христианских подвигах святых.

3. она рассказывала о том, что ожидает людей после смерти.

4. почти в каждом соборе Франции (в каком бы то ни было) – более 2000 скульптур

5. скульптуры стоят по стенкам, в определённом порядке. 

Особенность готической скульптуры

1. она должна обязательно превозносить религиозные чувства

2. т.к. тело является вместилищем греха, то скульптура не может изображать тело полнокровным или обнажённым. Обычно – вытянутые фигуры, бесполые, всегда с одинаковым лицом, с дурацкой улыбкой на лице. И как правило все фигуры «вделаны» в столб. 


Но т.к. соборы строили 100-300 лет, то, конечно же, постепенно изменяется отношение к человеку и к миру, и постепенно человек начинает постигать радость бытия, а церковь – продолжает требовать соблюдения церковного канона в скульптуре, но тем не менее постепенно это уходит из скульптурных изображений. 

3. к 14-15 веку в сложных композициях научились соблюдать  пропорции

4. скульптура становится более эмоциональной

5. скульптура связана с опорой колонны, но уже немножко отделяется от стены

6. лепка становится объёмной, позы – свободные

7. добавляются изображения рыцарей

8. появляются складки на одеждах

9.Искусство витража. Техника витражной живописи, ее основное назначение. «Роза» орнамент витражных окон Готики. 

Несмотря на то, что витражи принадлежат к числу самых прекрасных и привлекательных произведений средневекового искусства, долгое время им не придавали такого значения, как фрескам или произведениям станковой живописи. Создавать монументальные картины из цветного стекла придумали вовсе не в готическую эпоху: истоки этого вида изобразительного искусства восходят к поздней античности. Уникальные эффекты витража объясняются прозрачностью его основы - цветного стекла; использовавшаяся же для прорисовки контуров черная краска была непрозрачной. Средневековые художники, работавшие в области монументальной и станковой живописи, напротив, накладывали краски на непрозрачную основу, а свет передавали с помощью золотых и осветленных белой краской тонов. 

Как и всякий художник, витражист начинал свою работу с эскиза. Эскиз изготавливался в соответствии с пожеланиями заказчика и представлялся последнему на одобрение. Если композиция устраивала донатора, витражист переходил к главной части работы. Как писал в своем трактате начала 12 века монах Теофил Пресвитер, витражисты прежде всего переносили эскиз на деревянные панели тех же размеров, какие должен был иметь готовый витраж. Затем они наносили на этот рисунок основные контуры, по которым куски стекла предстояло скрепить свинцовыми полосами, и подбирали краски для стекла. Далее неокрашенное стекло разрезали на фрагменты в соответствии с эскизом и, наконец, окрашивали. В зависимости от традиции, сложившейся в той или иной мастерской, на стекло наносили сначала либо контуры, либо жидкую краску. И уже в последнюю очередь художник придавал форму и глубину складкам одежд, лицам, рукам персонажей и предметам. 

Вплоть до начала 14 века в качестве основы для краски витражисты располагали только черной или коричневой гризайлью. Но затем в среде придворных французских живописцев была заново открыта серебряная краска (которая, впрочем, уже давно была известна исламским художникам). Из Франции это новшество быстро распространилось в соседние страны - в Англию и на юго-запад Германии. 

Как только окраска всех фрагментов стекла, подобранных для витража, завершалась, их обжигали в печи. Благодаря этому краска, состоявшая из толченого стекла с металлическими пигментами, фиксировалась на гладкой поверхности стекла. Если обжиг проходил успешно, то роспись могла сохраняться под открытым небом веками. Серебряная краска представляла собой сплав толченого серебра и сурьмы, к которому добавляли желтую охру и воду. Ее всегда наносили на внутреннюю поверхность стекла; при обжиге она сплавлялась со стеклом, окрашивая его в желтый цвет. Эта новая техника позволяла совмещать на одном фрагменте стекла два цвета. 

После обжига куски стекла выкладывали на деревянную панель с эскизом и скрепляли свинцовыми полосками длиной около 60 см, с профилем, имеющим форму положенной на бок буквы 'Н'. Получали их отливкой по шаблону. В 15 веке эта техника была усовершенствована, что позволило увеличить размеры шаблона. Мягкие свинцовые полоски, легко принимавшие форму контуров стекла, спаивали друг с другом, и они образовывали сетчатую несущую конструкцию, в которой удерживались все фрагменты витража. Наконец, эту конструкцию укрепляли тонкой арматурой и вставляли в оконную раму. 
«Роза» - т.к. роза явл. одним из христианских символов: Христа часто изображают в венке из роз.
10.Идеи, образы и выразительные средства античности в средневековой культуре Возрождения. Общая характеристика мировоззрения.

Периодизация: проторенессанс (ducento, trecento) 12-14 вв. раннее возрождение (quatrocento) 14-15 вв. высокое возрождение (cinquacento) 15-16 вв

Так сложилось исторически, что родиной возрождения становится Италия, ну а его столицей – Флоренция. Вообще, Ренессанс, как понятие, было введено лишь в 18 веке, хотя первый, кто дал имя этому Нечто, которое происходило в то время в Италии, был Джоржо Вазари. Именно он почувствовал, что в искусстве появляется что-то новое. То есть происходит фактически подлинно-культурный переворот с осознанием и переосмыслением средних веков и христианством. 

В Италии на тот момент происходят очень серьёзные социально-экономические и хозяйственные перевороты. Город даёт толчок к тому, чтобы стали появляться новые веяния. Развиваются рыночные отношения, а это ведёт к развитию науки и искусства. Теперь в центре мира стоит не Господь Бог, а Человек с его пороками, добродетелями. И именно этот человек должен вершить судьбу людей. Соответственно эта новая философия гуманизма и приводит так же к развитию науки и искусства. Она выступает против церковного мировоззрения. Появляется такое понимание, как Культ свободы и Разума. Так же появляется Эгоцентризм – выступление против сословного феодального порядка, т.к. приходит понимание, что все люди равны, тем более в рамках города (выражение «воздух в городе становится свободным»). И конечно же приходит понимание окружающей действительности. 

Вот несколько постулатов нового мировоззрения:

1) в отличии от античности взгляд человека на окружающий мир меняется так, что человек призван учиться у природы. Человек при этом наделён Богом, а значит – свободой и волеизъявлением. При этом очень важно для человеком Возрождения, что он является творцом самого себя, и этим он выделяется из природы. 

2) В центре внимания мыслителей и философов того времени находится не создатель, а именно  человек

3) Именно в это время (начало 12-13 веков) просматривается процесс формирования новых буржуазных отношений, и в обществе появляется потребность в знаниях. Соответственно развивается главная идея гуманизма, что в человеке важны его личные качества, такие как ум, творческая энергия, предприимчивость, собственное достоинство (убивалось на корню в течение всего средневековья), ну и конечно же происхождение и положение этого человека. 

Итальянцы избрали образцом для подражания Античность. Но тогда они ещё не понимали, что вовсе не подражали, а построили нечто новое, совершенное. Если интересы культуры средних веков были вертикальными (всё поднималось ввысь, к небу), то интересы Возрождения можно назвать горизонтальными, потому что они стремятся именно к земному миру, тайнам человеческой мысли и разума. Появляется интерес к медицине, магии, астрономии… 

*В Италии складывается архитектура, которая связана с античностью. И больше всего просматривается интерес к ранне-христианским сооружениям (базилики). Фактически в 13м веке в Риме отстраивается бОльшая часть базилик (заново), но Портики входные сооружаются как античные. Очень много разнообразных сочетаний базилик с античными обликами. Например: белые мраморные облицовки, инкрустации. 

11. Флоренция - интеллектуальный центр. Периодизация эпохи Возрождения.

Периодизация:

1. проторенессанс (ducento, trecento) 12-14 вв
2. раннее возрождение (quatrocento) 14-15 вв
3. высокое возрождение (cinquacento) 15-16 вв

Возрождение в Италии

Так сложилось исторически, что родиной возрождения становится Италия, ну а его столицей - Флоренция (Флоренция – по-итальянски, переводится, как «колокольчик»). 
Филипп Брунеллески (флорентиец) – архитектор раннего возрождения. Занимался ювелирным делом. Первым начал заниматься наукой о перспективе. С него начинается отсчёт эпохи возрождения. Это человек, который воздвигнул купол собора Санта Мариа дель Фьоре. При этом на это купол был проведён конкурс. Он предложил возвести купол без лесов, сделав подъём купола очень крутым. Купол получился в виде ребристого сомкнутого свода, укреплённого восьмью рёбрами, которые поднимутся вверх к 8ми угольному кольцу купола, на котором позже был повешен фонарь. Кладка купола велась без лесов до высоты 13,5 метра, после чего были устроены висячие подмостки (само по себе – новшество). 

Следующее творение Брунеллески – это Капелла Пацци

1430-1443 гг. Это самое изящное произведение эпохи возрождения, находится она во Флоренции. На фасаде у неё 6 колонн коринфского ордера, купол над входной аркой. На всех стенах капеллы горизонтальные антаблементы. Центральная часть капеллы имеет перпендикулярное расширение главной оси, поэтому  создаётся ощущение, что пространства нет, и оно развивается только в глубину.

Палаццо Питти – это палаццо самый замечательный и внушительный Флорентийский дворец эпохи возрождения. Начал строить Брунеллески (но не закончил) в 1458 году. Под наблюдением Луки Франчелли. Это дворец знати. Выгладит как крепость (феодальная крепость). Стены выполнены в кирпичной кладке, особенностью фасада были огромные арочные оконные проемы. Питти – так как семейство Питти населяло дворец. Длина палаццо составляет 201 метр, высота его - 37 метров.

Палаццо Медичи - Архитектор Марко Бортелонео. 1444-1452. Дворец, который позднее был перестроен для семейства Рекарди. (сведения из Интернета:  Прекрасный образец Ренессансного дворца был построен архитектором Микелоццо для Козимо Медичи иль Веккио в период между 1444 и 1464 годом. Двумя веками позже его приобрела семья Риккарди, после чего дворец был подвергнут перестройке.). Угловой зал был открытый на улицу лоджией. На втором этаже располагались залы, гостиные, капелла и жилые комнаты. Служебные помещения – на 3 этаже.
12.Архитектура. Стиль Возрождение.  Собор Санта - Мария дель Фьоре. Брунеллески.

13 век – это фактически романское искусство с небольшими вкраплениями готики. В Италии складывается архитектура, которая связана с античностью. И больше всего просматривается интерес к ранне-христианским сооружениям (базилики). Фактически в 13м веке в Риме отстраивается бОльшая часть базилик (заново), но Портики входные сооружаются как античные. Но при этом именно в начале 13 века намечается новая функция архитектуры. Светское гражданское строительство.

Архитектура: начинают строиться общественные здания, появляется идея прославления города. Единый стиль в городе отсутствует, но при этом перерабатываются традиции ранне-христианского византийского искусства, романики и готики, и конечно же появляется стремление к огромным внушительным обликам зданий, с большими тяжелыми арками. 

Эпоха Возрождения в архитектуре начинается с творчества Филиппе Брунеллески. В средние века господа феодалы предпочитали селиться вдали от городов в фортификационных сооружениях - замках, а в связи с оживлением жизни в городах они стали строить себе городские "резиденции" - палаццо. Это, по сути, те же замки (прямоугольник с внутренним двором), но т.к. нравы смягчились, стало возможным отказаться от башен, где в случае осады отсиживались хозяева и заняться декорированием фасадов. Палаццо бывают рустиковые и ордерные. На них можно отметить отличительные ренессансные черты. Прежде всего, горизонтальные членения фасада на этажи. Ослабевание руста по направлению снизу вверх. Ордер (пилястры, полуколонны, сандрики над окнами) применяется не в масштабе всего здания, а в масштабе этажа, а вот карниз - наоборот, чрезвычайно массивен и соотносится со всем зданием. Палаццо (дворцы) становятся идейной основой города, и конечно же они провозглашают идею величия города.

Собор Санта Мария дель Фьоре (Флоренция) Строительство растянулось на шесть (!) веков. В 1302 году — Джотто, Андреа Пизано; в 1420-м — Брунеллески, который спроектировал главный купол собора (1420—1434 гг.). (Так же его работы: церковь Санта Кроче, и собор Санта Репарата. К его гражданским сооружениям относятся Палаццо Веккио, и Палаццо СиньорИи) Фасад, который мы видим сегодня, разительно отличается от всех предыдущих вариантов. Он выполнен с применением одного и того же типа мрамора, но разных цветов: белого - из карьеров Каррары, зеленого - из Прато и розового - из Мареммы. Над порталами в тимпанах представлены сюжеты из Жизни Св. Марии, а в люнетах слева направо - Милосердие, Мадонна с покровителями города и Вера. Фронтон центрального портала представляет Мадонну во славе. Соединительным звеном между боковыми и центральным окнами-розетками является фриз со статуями Апостолов и Св. Марии. Вверху над серией бюстов художников возвышается тимпан с барельефом, изображающим Отца Небесного. 

Интерьер собора, выполненный в соответствии с архитектурными канонами итальянской готики, поражает протяженностью вертикального и горизонтального пространства. По своим размерам (длина - 153 м; ширина в районе нефов - 38 м и в районе трансепта - 90 м) собор занимает четвертое место в мире. Пилоны, украшенные пилястрами, поддерживают огромные арки и перекрещивающиеся стрельчатые своды нефов. Вверху идет галерея, опирающаяся на консоли. В глубине открывается главный алтарь (работы Баччио Бандинелли) в окружении трех апсид, или кафедр, разделенных, в свою очередь, на пять отсеков. В левом нефе особо следует выделить две фресковые картины с изображением конных статуй кондотьеров Джованни Акуто и Никколо даТолентино. 

*Филипп Брунеллески (флорентиец) – архитектор раннего возрождения. Занимался ювелирным делом. Первым начал заниматься наукой о перспективе. С него начинается отсчёт эпохи возрождения. Это человек, который воздвигнул купол собора Санта Мариа дель Фьоре. При этом на это купол был проведён конкурс. Он предложил возвести купол без лесов, сделав подъём купола очень крутым. Купол получился в виде ребристого сомкнутого свода, укреплённого восьмью рёбрами, которые поднимутся вверх к 8ми угольному кольцу купола. На котором позже был повешен фонарь. Кладка купола велась без лесов до высоты 13,5 метра, после чего были устроены висячие подмостки (само по себе – новшество). 

Следующее творение Брунеллески – это Капелла Пацци. 1430-1443 гг. Это самое изящное произведение эпохи возрождения, находится она во Флоренции. На фасаде у неё 6 колонн коринфского ордера, купол над входной аркой. На всех стенах капеллы горизонтальные антаблементы. Центральная часть капеллы имеет перпендикулярное расширение главной оси, поэтому  создаётся ощущение, что пространства нет, и оно развивается только в глубину.

13.Художественное переосмысление христианской истории, светское начало, внимание  к исторической тематике, портретному и пейзажному жанрам. 

Во-первых, т.к. в Италии веками складывалась византийская система, в основе которой лежало воплощение сверх-неестественного понимания бога, то полностью изменить ориентацию живописи на человека в это время не удаётся. Живопись очень медленно обращается к человеку (папы следили за тем, что рисовалось). Художники этого времени ещё очень далеки от изучения анатомии и от какой-либо конкретности в рисунке. Во-первых, они всё так же пишут по сухой штукатурке (техника al seco). Только в 13 веке эта техника постепенно начинает меняться и уступать место технике al fresco (по сырой штукатурке). Излюбленным в это время становится мотив интерьера. Художники в это время в первый раз пытаются прописать перспективу. Первым, кто этим занялся, был Чимабуэ (Чинно ди Пэпо, ~1272-1302). Его живопись также связана с Византией. Герои Чимабуэ сохраняют всё ещё византийский облик: вытянутые лица, большие глаза. Свои фигуры в картинах он пытался выделить большим количеством света и тени. Одна из его работ – Мадонна на троне в Ангелами (1280). С Чимабуэ начинается исходный период эпохи возрождения в живописи.

Джотто ди Бондоне (1266/76-1337), работал только во Флоренции. Он так же был всё ещё верен византийской манере письма, но при этом он был первым, кто сформулировал реалистическую школу живописи. Он же первый утвердил новый образ мира (величавого, нравственного, значительного). Это человек, опередивший время на 50 лет. Только спустя это время после него в живописи вообще начало что-то происходить. Его самая главная работа в жизни – это росписи в Капелле дель Арена в Падуе. Главное в этих росписях, что мир принадлежит человеку. Все герои Джотто лишены пафоса, это очень простые люди, нравственно величавые, и цельные натуры. Другая работа – Поцелуй Иуды (сцена предательства Христа), выполнена она в плоскости, почти без перспективы, центром её являются Христос и иуда. Эти два лица обращены друг к другу. Черты Христа – духовные, строгие, безупречные, а черты Иуды – даже немного дегенеративные: выступающий лов с большими надбровными дугами, которыми Джотто показывает, что это человек – предатель. Работа написана в белых и золотых тонах.

14.Живопись.  Переворот в живописи. Мазаччо. Ветхозаветные сцены, из жизни Иисуса Христа и деяния апостолов. Фрески «Изгнание из рая» (церковь Санта - Мария дель Кармине). «Мадонна с младенцем и ангелами», новизна ее художественного решения. «Троица» - одно из совершенных творений  художника.

- живопись очень восприимчива к соц. и политической жизни Италии

- именно в живописи были разработаны ренессансные принципы. 

Принципы: подражание природе (чувствовать природу), сис-ма изображения, основанная на передаче живого многообразия реального мира, стараются передать некие фундаментальные свойства живописи, т.е. стараются простроить структуру, понять пространственность, форму, объем. Все это было связанно с такими науками, как анатомия, физика. В это время разрабатываются теории о линейной перспективе, и конечно же стараются работать над композицией. Композиция этого времени становится основой мироздания (в буквальном смысле слова). Именно отсюда пойдет работа «от первого наброска до картины». И в это время стараются найти новые виды техники. Появляется техника многохромной росписи. Появляется интерес к новым сюжетам, к мифологии. К к. 15 века формируется понятие станковой живописи.
Мазаччо, итальянский живописец. Являясь крупнейшим представителем флорентийской живописи кватроченто, М. в своём творчестве решительно преодолевал традиции готики, воплощая в религиозных сценах гуманистические представления о совершенной человеческой личности. Жил во Флоренции с 1422, работал также в Пизе и Риме. Нередко сотрудничал с Мазолино да Паникале. Уже самые ранние из достоверных работ М. («Мадонна со святой Анной», полиптих для церкви Санта-Мария дель Кармине в Пизе) отмечены энергичной светотеневой лепкой, острым ощущением пластической трехмерности фигур, стремлением к монументализированному обобщению форм. Между 1425 и 1428 М. исполняет росписи в капелле Бранкаччи в церкви Санта-Мария дель Кармине во Флоренции (среди фресок, бесспорно принадлежащих М., — «Изгнание из рая», «Чудо со статиром», «Святой Петр, исцеляющий больных своей тенью», «Святые Петр и Иоанн, раздающие милостыню»); помещая персонажи в пространственно развёрнутую среду, подчёркивая их телесность обобщённой моделировкой одежд и выразительной скупостью колорита, М. вдохновляется искусством Джотто, порывая со средневековой художественной культурой. Во фреске «Троица» (около 1426—27, церковь Санта-Мария Новелла, Флоренция) М., очевидно под влиянием перспективных штудий Ф. Брунеллески, впервые в настенной живописи создаёт центрально-перспективное построение, придающее композиции особую величественность и вместе с тем соразмерность человеческим масштабам. Суровое и мужественное искусство М. оказало огромное воздействие на художественную культуру Возрождения, в частности на творчество Пьеро делла Франческа и Микеланджело. 

Мир образов Мазаччо – это мир героических образов, где каждое событие приобретает нравственное значение. Очень яркое и резкое виденье фигур. Наиболее полно он раскрылся в области монументальной живописи. Он знаменит росписью фресок капеллы Бранкаччи. С 1425-27гг (возможно 27-28) он расписывал эти фрески. В эти росписи входит «Изгнание из рая», «Воскрешение сына Теофила» - все это из истории святого Петра. Еще одна известная его работа - фреска, кот. называется «Троица». Впервые дается понимание правильности построения перспективы с центральной точкой схода. 

15.Джотто. Фрески в Падуе. «Брак в Канне», «Поцелуй  Иуды», «Несение креста». Оригинальный проект колокольни Джотто во Флоренции.
Колокольня Джотто. Достраивал Пизано по рисункам Джотто. Находится в ансамбле вместе с  собором Санта Мария дель Фьоре (Его еще называют собором во имя Девы Марии или Домовым). Её внешний облик – росписи.
Джотто ди Бондоне (1266/76-1337), работал только во Флоренции. Он так же был всё ещё верен византийской манере письма, но при этом он был первым, кто сформулировал реалистическую школу живописи. Он же первый утвердил новый образ мира (величавого, нравственного, значительного). Это человек, опередивший время на 50 лет. Только спустя это время после него в живописи вообще начало что-то происходить. Его самая главная работа в жизни – это росписи в Капелле дель Арена в Падуе. Главное в этих росписях, что мир принадлежит человеку. Все герои Джотто лишены пафоса, это очень простые люди, нравственно величавые, и цельные натуры. Другая работа – Поцелуй Иуды (сцена предательства Христа), выполнена она в плоскости, почти без перспективы, центром её являются Христос и иуда. Эти два лица обращены друг к другу. Черты Христа – духовные, строгие, безупречные, а черты Иуды – даже немного дегенеративные: выступающий лов с большими надбровными дугами, которыми Джотто показывает, что это человек – предатель. Работа написана в белых и золотых тонах.
Брак в Канне Галилейской – 6*9 метров, изображает библейский сюжет: брак Христа с Марией Магдаленой. Также изображена многочисленная толпа (138 человек) самого разного соц статуса: от крепостных до императоров. Всех их объединяет радость: свадьба же! При этом, каждый их них занят своим делом. Шикарная колор гамма,  грамотно построенная композиция.
16.Скульптура. Скульптурные шедевры Донателло. Библия - главный источник сюжетов и образов. «Давид». Памятник кондотьеру Гаттамелате в Падуе. Статуя Марии Магдалены.

Скульптура 15 века.

В это время происходит рассвет скульптуры и рассвет скульптуры в интерьерах. При этом сохраняется связь с архитектурой, и продолжают быть увековеченными образы современников. Основным жанром остается скульптурный портрет и рельефы на библейские темы. 

Одним из представителей этого времени является Донателло (1386-1466гг.). Донателло был реформатором скульптуры 15 века. Он первый, кто стал лепить реально существующих людей. В его образах человек - очень гармоничен, и соразмерный реальности. (Изображал реальное сходство с людьми, не приукрашая их). Он первый стал задумываться о том, как будет смотреться статуя на предназначенном ей месте, и стал ставить статуи среди свободного пространства (на площади, в саду и т.д.). Самыми знаменитыми его статуями являются: Давид, статуя Кондотьера Гаттамелаты (в Падуе). Д. одним из первых художественно осмыслил опыт античного искусства и пришёл к созданию классических форм и видов ренессансной скульптуры (свободно стоящей статуи, настенного надгробия, конного памятника, «живописного» рельефа). 
Д., развивая идеи Ф. Брунеллески, вырабатывает так называемый живописный тип рельефа, создавая впечатление глубины пространства с помощью линейной перспективы, точного разграничения планов и постепенного понижения высоты изображений
Ренессансным претворением античных форм отмечена и созданная Д. в 1430-х гг. бронзовая статуя Давида — первое изображение человеческой наготы в статуарной скульптуре Возрождения. Совершенство мягкой обобщённой пластики, юношеская гибкость и угловатость линий, настроение лирической мечтательности сочетаются в статуе с несвойственной искусству античности внутренней сложностью и многоплановостью образа.

Наивысший расцвет творчества Д. связан с падуанским периодом. В Падуе Д. создал первый светский монумент эпохи Возрождения — конный памятник кондотьеру Гаттамелате (бронза, мрамор, известняк, 1447—53), отличающийся величественной простотой построения, спокойствием и мужественной целеустремлённостью образа. Для церкви Сант-Антонио в Падуе Д. выполнил в 1446—50 один из наиболее крупных скульптурных алтарей эпохи Возрождения, состоявший из статуй и рельефов, заключённых в строгое ордерное обрамление. В рельефах алтаря многофигурные сцены, жизненные и драматичные, мастерски развёрнуты в иллюзорном пространстве

17.Живопись раннего Возрождения XV. Экспериментальные поиски в изобразительном искусстве. Основные задачи художника: владение законами перспективы, теорией пропорций, умение передавать объем на плоскости, знание строения человеческого тела. Научные трактаты об искусстве Леона Батиста Альберти. 

Ничего особенного не происходит, т.к. единственным, кто оказал влияние, был Джотто (после смерти влиял еще 50 лет). Развиваются новые техники, пристальное внимание к конкретному облику действительности. Стараются писать и прописывать конкретные детали картины. Повышается роль подготовительного рисунка. О высокой культуре рисунка свидетельствуют Синопии? (монументальные рисунки красной краской сделанные при росписях стен на слой штукатурки  и по мере нанесения фрески синопии закрашивались) Ощущение физической реальности на картине достигается путем светотени и перспективы. Самым замечательным представителем этого периода является Мазо ди Бан? (представитель Флорентийской школы) расписывал церковь Санто Крочи.

Помимо картин особую главу составляет книжная миниатюра. В это время бурно развивается. Связанно с развитием светской литературы, в тексте небольшими картинками изображаются сценки  или обрамляется текст (опять таки небольшими картинками)

18.Художественные принципы Высокого Возрождения. Идеалы гуманизма. Леонардо да Винчи.

Художественную культуру Высокого Возрождения обычно рассматривают как дальнейшее развитие тех идей и принципов, которые складывались в XIV-XV веках, причем отмечают, что расцвет этот совершался в условиях, разрушивших ту историческую основу, на которой возникло искусство Возрождения, но вместе с тем продолжавших еще предоставлять мастерам Высокого Ренессанса возможность широкой творческой деятельности.
Определяющим становится светское начало в искусстве. Гуманизм превращается в широкое течение. Гуманистическое образование становится нормой для гос деятеля. (так называемое классическое образование в которое входит знание латинского, античной истории – Греции и Рима) именно с этим воспитанием связывают воспитание нового человека который будет формировать облик нового времени. Появляется новое понятие – Вирту – доблесть и добродетель.
- живопись очень восприимчива к соц. и политической жизни Италии

- именно в живописи были разработаны ренессансные принципы. 

Принципы:

подражание природе (чувствовать природу), сис-ма изображения, основанная на передаче живого многообразия реального мира, стараются передать некие фундаментальные свойства живописи, т.е. стараются простроить структуру, понять пространственность, форму, объем. Все это было связанно с такими науками, как анатомия, физика. В это время разрабатываются теории о линейной перспективе, и конечно же стараются работать над композицией. Композиция этого времени становится основой мироздания (в буквальном смысле слова). Именно отсюда пойдет работа «от первого наброска до картины». И в это время стараются найти новые виды техники. Появляется техника многохромной росписи. Появляется интерес к новым сюжетам, к мифологии. К к. 15 века формируется понятие станковой живописи.

Леонардо да Винчи

После того как проходит его юность, он едет во Флоренцию. Там он становится подмастерьем у Андреа Вероккио. При росписи фресок, какие-то части тела, а иногда и целые фигуры отдавали расписывать кому-то из учеников. Вероккио сказал об «ангеле коленопреклоненном»: «ученик  превзошел своего учителя». Именно по таким поворотам головы, которые в те времена никто не прописывал  и очень необычным  позам, которые принимают на картинах образы  художника - никто кроме Леонардо так не писал  (один из первых его ангелов). С 1476-1478гг он уходит от Вероккио и пытается открыть свою мастерскую. 1482 г он уезжает в Милан и ищет опоры у Людовика Сфорццо. Леонардо уезжает от Медичи, т.к. двор переполнен всевозможными художниками, он понимает, что он не в состоянии бороться, что бы выжить среди них. Сфорццо был тираном и деспотом, вел междоусобные войны. Леонардо остается у Сфорццо на 20 лет. Леонардо у Сфорццо занимается тем, что устраивает разные маскарадные мероприятия. У Леонардо открывается талант, он пишет много трактатов. Он первый из художников кто берется за масло. Леонардо первый кто обращается к пейзажу. Для него пейзаж становится основополагающим фоном картины. Именно Леонардо говорит, что человек – это часть природы. Его первые работы: «Благовещение» (Картина знаменательна тем, что впервые на этой работе цветы - не просто декоративный орнамент. Они действительно являются некой живой, органичной массой, которая есть в картине, т.е. передний план и сам Ангел – единое целое), «Портрет Джиневры де Бенчи» (73-74гг) (Техника чиарос форо, Ее придумал сам Леонардо, это сочетание контрастов света и тени), «Мадонна в скалах»(Мадонна в гроте). Этих работ 2, первая была написана в 1483 году, а вторая в 1506 году. В 1503 году Леонардо переписывает эту работу по требованию церкви. Чем не понравилась: во-первых, указующий палец Анны: вообще не понятно, откуда он взялся, потому что если присмотреться, то Анне он явно не принадлежит. Во-вторых - это цветовая гамма.

«Поклонение волхвов» - на картине изображено порядком 60 человек, кот. пришли поклониться Христу. Этой картине Леонардо изначально изменяет симметрию. Вся картина как бы вписана в треугольник. «Мадонна с младенцем и фруктами». Леонардо старался рисовать с большой точностью, все до мелочей, что бы все выглядело естественно. На тот момент существовало только две техники письма: Техника Боттичелли (писать изящно), а вторая – техника научного подхода. 1482г. – работа «святой Иероним».

Леонардо - основоположник ботаники. Впервые описал законы «филоксли»- расположение листьев на стебле. Также да Винчи основоположник гелиотропизма - влияние солнца на Землю.  До сих пор во всех медицинских вузах учатся по рисункам да Винчи. Впервые описал строение чел тела.  И тд и тп.

Ко всему прочему очень любил зарисовывать ужасные отвратительные лица. 

Знаменитая  фреска «Тайная вечеря». Лица апостолов он рисовал с простых людей, которых встречал на улице. Христос был списан с графа Джованни и графа Алессандро из Пармы. Очень долго делал наброски. С картиной происходило множество невзгод: эту работу бросали, начинали заново, переписывали, пока в 1946г. не привели  в тот вид, в котором она и должна была быть. Для Леонардо в этой работе было самым сложным найти место для Иуды, лицо для него же. Фигуры в 1.5 раза больше человеческих. В центре естественно Христос с разведенными руками. Вписан все в тот же треугольник. Что касается перспективы: свет над головой Христа - некая воображаемая точка схода линий. Стена, на которой изображена фреска была 4*9 метров. 

«Мона Лиза» Выглядит далеко не так, как она выглядела, выйдя из-под кисти да Винчи. Во-первых, это связанно с тем, что раньше слева и справа за МЛ находились колонны, она сидит у окна. Также изменена цветовая гамма, особенно лица (малиновые тона были). Об этом писал сам Вазари - библиограф художников эпохи возрождения. Мона Лиза - это по сути сокращение от Мадонна Лиза - это её полное название. Она была третьей  женой флорентийского купца по имени Франческо ди Бартоломео ди Джокондо (Франческо делле Джокондо). Этой женщине 24 года, на тот момент это был средний возраст женщины - теперь это примерно 45 :))) да Винчи писал её 3 года.. В этой картине Леонардо довел до совершенства технику сфумато. Также использована техника лессировки. Наложил на картину около 100 слоев краски. По другой версии 1020.Очень хорошо передана воздушная перспектива.

19.Художественные принципы Высокого Возрождения. Идеалы гуманизма. Микеланджело, Рафаэль.
- живопись очень восприимчива к соц. и политической жизни Италии

- именно в живописи были разработаны ренессансные принципы. 

Принципы:

подражание природе (чувствовать природу), сис-ма изображения, основанная на передаче живого многообразия реального мира, стараются передать некие фундаментальные свойства живописи, т.е. ауками, как анатомия, физика. В это время разрабатываются теории о линейной перспективе, и конечно же стараются работать над композицией. Композиция этого времени становится основой мироздания (в буквальном смысле слова). Именно отсюда пойдет работа «от первого наброска до картины». И в это время стараются найти новые виды техники. Появляется техника многохромной росписи. Появляется интерес к новым сюжетам, к мифологии. К к. 15 века формируется понятие станковой живописи.

Микеланджело Буонарроти (1475-1564 гг.), итальянский скульптор, живописец, архитектор, поэт. Выдающийся мастер эпохи Ренессанса. Учился во Франции у Гирландайо, испытал значительное влияние работ Джотто и Мазаччо, с которых увлечённо писал копии. В1496 г. Микеланджело переехал в Рим, где и создал свой первый шедевр - скульптуру "Пиета" (1498-1499 гг.) для собора. Св.Петра. Его мраморная статуя "Давид" (1501-1504 гг.) стала одной главной достопримечательностью Флоренции. Колоссальная статуя Давида (1501—04, Галерея АХ, Флоренция) рождает представление о грозной силе (эту особенность работ М. современники называли terribilitá), о героическом порыве, сдерживаемом могучим напряжением воли В 1505 г. Микеланджело получил от папы Юлия II два крупных заказа и снова уехал в Рим. Один заказ - на изготовление папской усыпальницы, однако, для неё была выполнена только скульптура "Моисей" (1513-1516 гг.). Также для надгробия предназначались две статуи рабов (т. н. «Восставший раб» и «Умирающий раб», обе — 1513—16, Лувр, Париж), задуманные как противопоставление прекрасного и сильного юноши. Вторым заказом была роспись свода Сикстинской капеллы в Ватикане. Именно эта грандиозная работа 1508-1512 гг., выполненная с поразительным совершенством, принесла Микеланджело славу величайшего художника своего времени. Прожив во Флоренции с 1516 по 1534 г., Микеланджело вернулся в Рим, получив заказ написать фреску "Страшный Суд" на алтарной стене Сикстинской капеллы (1536-1541 гг.). в этой композиции, заполненной лавиной сверхъестественно мощных нагих тел, центральное место занимает юный и героически прекрасный Христос — беспощадный судья над человечеством. Мучительным трагизмом веет и от фресок капеллы Паолина в Ватикане («Распятие Петра» и «Обращение Павла», 1542—1550), отчасти предвосхищающих росписи барокко. До последних дней жизни М. занимался ваянием, однако «Оплакивание Христа», исполненное им для собственного надгробия, было им разбито Это произведение с массивными фигурами устрашающей силы по духу было совершенно иным, чем фрески на своде капеллы. В тот период Микеланджело отдавал много сил архитектуре. С 1546 г. руководил перестройкой собора Св.Петра, работал над проектом его купола. 

Рафаэль (Раффаэлло Санти) ( (1483-1520 гг.), итальянский живописец и архитектор. В творчестве Рафаэля с наибольшей полнотой отразились идеалы Высокого Возрождения (Ренессанс). Работал в мастерской Перуджино. С 1504 по 1508 гг. жил главным образом во Флоренции, где под влиянием Леонардо да Винчи и Микеланджело его творчество обрело зрелость. Многие из наиболее известных полотен Рафаэля с изображением мадонны с младенцем относятся именно к этому периоду ("Мадонна Грандука"). В 1508 г. по приглашению папы Юлия II приезжает в Рим - именно в этом городе художнику предстояло прожить до конца жизни. По приезде немедленно приступил к выполнению чрезвычайно почётного заказа - росписи парадных залов (станц) Ватикана. В Станца делла Сеньятура находится одно из самых замечательных творений Рафаэля, представлявших четыре сферы человеческой деятельности: богословие ("Диспут"), философию ("Афинская школа"), поэзию ("Парнас"), юриспруденцию ("Мудрость, Мера и Сила") (1509-1511 гг.), а также соответствующие аллегорические фигуры, сцены на библейские и мифологические сюжеты. В этом величайшем шедевре гармонично сочетаются величие и изящество. Римский период творчества Рафаэля отличен высокими достижениями и в области портрета. Острохарактерные портретные черты приобретают полные жизни персонажи "Мессы в Больсене'' (Фрески в Станце д'Эмиодоро). К портретному жанру Рафаэль обращался и к станковой живописи, проявляя здесь свою самобытность, раскрывая в модели наиболее характерное и значительное. Им созданы портреты папы Юлия II, папы Льва Х с кардиналами  и другие. Безусловной вершиной творчества Рафаэля является знаменитая "Сикстинская мадонна'' предназначена церкви святого Сикста в Пьяченце. Она была закончена Рафаэлем за год до смерти.Желая представить явление Богоматери как зримое чудо, Рафаэль смело вводит натуралистический мотив раздвинутого занавеса. Обычно подобную завесу открывают ангелы. В картине Рафаэля занавес раскрылся сам по себе, влекомый неведомой силой. Оттенок сверхъестественности есть и в той легкости, с какой Мария, прижимая к себе тяжелого сына, шествует, едва касаясь босыми ногами поверхности облака. До конца жизни у Рафаэля было много заказов, и ему приходилось прибегать к услугам помощников, преимущественно для декоративных работ. Уровень его мастерства последних лет лучше виден в портретах, которые ставят его в один ряд с Леонардо да Винчи по тонкости передачи образа человека. Рафаэль получил также всеобщее признание как архитектор, заняв в 1514 г. после смерти Браманте пост архитектора собора Св.Петра. Несмотря на раннюю смерть, в возрасте 37 лет, Рафаэль оказал огромное влияние на творчество художников, как своего времени, так и последующих веков.

20. Венеция - столица позднего Возрождения. 

Архитектура. Следование традициям предшествующих эпох, парадность и красочность собственного архитектурного стиля. Венецианские дворцы. Церкви и общественные здания. Площадь  Сан - Марко.  

Венеция В середине 15 века главным городом Итальянского возрождения стала Венеция. Ее архитектурные композиции преобладают над всеми городами Италии.
Живопись в Венеции
Красочность, декоративность, праздность. Картины – исключительно для украшения  дворцов, храмов. Венеция – город, который разросся до государства. Торговые связи со всем Средиземноморьем. В Венеции в основном преобладают купеческие и банкирские династии. В. – непрерывный «карнавал» всей Италии. Человек, который привёл Италию к высотам – Джованни Беллини. Его работы:

«Преображение Господне» - это бракосочетание человека с природой. Пейзаж(фон) здесь занимает первое место. «Озёрная Мадонна», «Мадонна со святым», «Лоредано» - портрет, занимает одно из 1х мест в Венецианской живописи. 
У Венеции есть 2 периода развития архитектуры. 
1. до 70-х гг. 15 века. Преобладают готические мотивы, 

2. после 70-х гг. 15 века. Определяющими становятся ренессансные принципы в архитектуре.

Именно в Венеции сформировалось такое понятие в архитектуре, как фасадная архитектура. Это связано с тем, что Венеция – это город на воде, и у него нет внутренних дворов, поэтому основой здания стал фасад.

Капелла Пацци (изящная часовенка) построена в 1430-1443гг Филиппом Брунеллески и находится во Флоренции. Капелла с 6-колонным портиком коринфского ордера. При этом купол над входной аркой, на всех стенах капеллы горизонтальные антаблементы Внутреннее пространство капеллы раскрывается не только в глубину, но и внутрь, благодаря тому, что центральная часть капеллы имеет расширение, перпендикулярное главной оси (центральный неф расширен сильнее и углубление идет в апсиду). Капелла отличается обильным декором, в арках - ленточный орнамент, на потолке сетка кессонов (это квадратики, как бы вдавленные в стену). Интерьер украшен цветной майоликой. 

Воспитательный дом (1419-1445гг.) это Приют во Флоренции. Построил Филиппо Брунеллески. Квадратный в плане, в центре здания квадратный дворик, окружённый аркадой. Главный фасад имеет 9ступеней. Это здание интересно тем, что в нем впервые сочетаются колонны, которые несут на себе арки (арочные своды). Над колоннами цветные керамические медальоны. Ордер  ионический.

Колокольня Джотто. Достраивал Пизано по рисункам Джотто. Находится в ансамбле вместе с  собором Санта Мария дель Фьоре (Его еще называют собором во имя Девы Марии или Домовым).

Церковь Марии де Салюте, Мостик вздохов соединяет дворец Доджей и здание новой тюрьмы. 

В самом центре Венеции расположена его главная площадь - площадь Сан Марко. Войдя на площадь, мы увидим прямо перед собой Часовую башню с маврами. Её центральная часть была построена между 1496-1499 годами по гениальному проекту Мауро Кодуччи. Боковые же дополнения достроил в 1755 году архитектор Джорджо Массари. Из Тира вывезли и установили на площади св. Марка у самого берега две мощные колонны (утопив по дороге еще одну), из красного и серого гранита. Одну из колонн венчает статуя святого Феодора, древнего покровителя венецианцев, другую - лев, символ св. Марка. Первая церковь, посвященная  евангелисту Св. Марку была освящена в 832 году. В XI веке Венеция смогла позволить себе приступить к строительству роскошной базилики св. Марка, намереваясь создать церковь невиданной красоты. Собор святого Марка украшен богатствами, добытыми на Востоке, в Византии, у турок и сарацин. На площади Сан Марко находится знаменитая Базилика и Дворец Дожей.

Архитектура:

- отход от спокойной гармонии высокого возрождения. Оживают готические мотивы, которые усиливают выразительность форм.

- новое развитие получает культовое строительство (собор святого Петра и множество церквей)

- облик церквей меняется

- отказ от центрического плана, возвращение к базиликальному

- появляется стремление к вертикальным плоскостям

- происходит разочарование людей в своих способностях (смертен), начинается поиск повышенной выразительности, стараются вернуться к скульптурности (Микилеанжело).

- борьба двух направлений:

1) закладываются основы барокко

2) закладываются основы классицизма

21.Андреа Палладио - крупнейший зодчий Венеции. «Четыре книги  об архитектуре». Вилла «Ротонда» в Виченце.
Андреа Палладио (1508-1580) родился 30 ноября 1508 в Падуе – успешно занимался практическим проектированием, развивал архитектуру позднего возрождения и довел её до традиций близких к классицизму. Отправной точкой его деятельности была римская архитектура и его самостоятельные труды по изучению античности. Создал новые формы зданий, которых не было в античности. Его труды отличаются парадностью и нарядностью, но в меру. К раннему периоду творчества Палладио относятся проекты вилл Годи в Лонедо (1540) и Пизани в Баньоло (1544). Умение подчеркнуть гармоничность постройки, искусно разместив ее на фоне живописных венецианских пейзажей, пригодилось ему и в дальнейшем при сооружении вилл Мальконтента (1558), Барбаро-Вольпи в Мазере (1560–1570), Корнаро (1566) и, наконец, виллы «Ротонда» (или Капра) в Виченце (1551–1567). В конце своего творческого пути Палладио обратился к церковной архитектуре. Ему принадлежат церковь Сан Пьетро в Кастелло (1558), а также Сан Джорджо Маджоре (1565–1580) и Иль Реденторе (1577–1592) в Венеции. Незадолго до смерти архитектор создал проект театра Олимпико, который был впоследствии построен Виченцо Скамоцци. Умер Палладио в Виченце 19 августа 1580. 

Палладио завоевал огромную известность не только как архитектор, но и как автор трактата Четыре книги об архитектуре (1570), который был переведен на многие языки. В этом сочинении, представляющем собой ренессансную интерпретацию трактата Витрувия Десять книг об архитектуре, наряду с обмерами античных памятников Италии и Франции он поместил рисунки и схемы, иллюстрирующие разработанные им самим принципы архитектурной композиции.

«палаццо Вендрамино» в Виченце – здесь впервые применены  аттик  - неполный этаж с балюстрадой. На фасадах в этом здание применены полуколонны коринфского ордера.

«вила Ротонда» - построена в 1567 – 1591, расположена на холме, со всех сторон присутствуют портики, за которыми находятся  лоджии. В середине здания большой зал, покрытый небольшим куполом и освещенный верхним светом. А под лоджиями и портиками находятся хозяйственные помещения. Здание не для постоянного житья, а для небольшого промежутка времени.

Это квадратное в плане здание с ионическими шестиколонными портиками на каждом фасаде. Все четыре портика ведут к круглому центральному залу, перекрытому невысоким куполом под черепичной кровлей
22.Живопись. Джорджоне и мастера венецианской живописи. Дж. Беллини- основоположник венецианской школы живописи.

По словам Вазари – он «Музыкант и поэт». «Нет более музыкальных и поэтичных работ, чем картины Джорджоне». О нём мало известно. Родился в местечке Кастельфранко в 1477г. Весьма низкого происхождения. Юношей приехал в Венецию, был учеником Джованни Беллини. Умер в ~1510г. вероятно от чумы. Прозвище «Большой Джорджо». 
«Юдифь» - она на картине, как Мадонна: лицо обрамлено волосами, в руках меч, одной ногой она стоит на отрубленной голове Алаферна. Никаких угрызений совести, глаза опущены вниз. «Юдифь» - это картина, которая утверждает новый идеал девушки эпохи Высокого Возрождения. 
«Спящая Венера» - тема созвучия человека с природой. Очертания фигуры Венеры сливаются с очертаниями природы на заднем плане. Это некая «цветочная симфония» - вроде как все части по отдельности, а в то же время они составляют единое целое друг с другом. Цвет картины меняется в зависимости от освещения/света.
23.Тициан. Мифологические портреты  и библейские сюжеты в творчестве Тициана. Галерея портретных образов. Творческая эволюция жанра.

Прожил около 80 лет (1470(60)-1576), умер от чумы. Родился в семье военных, в городке, к-рый находился во владении Венеции. Род его был влиятельным и старинным. С детства увлекался живописью, и в 10 лет был отправлен в школу мозаичиста. Затем был в учениках у братьев Беллини (сначала у Джентилли, затем у Джованни). Очень сблизился с Джорджоне, после смерти которого был признан главой венецианской живописи.
Папа вызывал его в Рим, где он познакомился с Микеланджело и Рафаэлем. Его даже приглашал к себе римский император Карл5. 
После смерти Джорджоне, он дописал несколько его работ, НО: если в картинах Дж. всегда присутствует тайна и недосказанность, то у Тициана этой занавесы тайны нет, зато есть воспевание победы, славы красоте, «обещание» в женских образах - он продолжает традицию античных образов женской красоты. 
«Любовь земная и любовь небесная» - одна из 1х работ, символизирует блаженство, счастье, идеал женской красоты.
«Флора» - картина, которая открывает ряд работ, где женщина подобна цветку. Написана в розовых тонах, очень воздушно.
«Венера перед зеркалом»  - в этой картине подлинно царская женственность, первозданная, образ любви и неги. При всём этом – в её образе нет ничего порочного. 
Из библейских образов:

«Вознесение Марии» - богоматерь над покорной вселенной.
«Положение во гроб» - контраст безжизненного тела Христа, которого только что сняли с креста, и дышащих жизненной силой апостолов.

24.Веронезе - певец праздничной Венеции. Монументально - декоративные композиции в интерьерах дворцов и вилл дожей. Библейская тематика произведений и библейские сюжеты в творчестве.

Родился в Вероне, но уехал. Живопись – очень декоративна. Писал в основном по заказам «власть имущих». Он – колорист. Ему лучше всех удалось изображение строения человека и неестественных ракурсов фигур. Расписывал дворцы. Брак в Канне Галилейской – 6*9 метров, изображает библейский сюжет: брак Христа с Марией Магдаленой. Также изображена многочисленная толпа (138 человек) самого разного соц статуса: от крепостных до императоров. Всех их объединяет радость: свадьба же! При этом, каждый их них занят своим делом. Шикарная колористическая гамма,  грамотно построенная композиция. Умер ~1588 (~в 60 лет)
25.Тинторетто. Монументально - декоративные композиции.

Тинторетто Якопо. Умер ~в 70 лет, в 1594 году. Его живопись – изумительна. Несмотря на то, что его картины огромны, - они кажутся эскизами. Он никогда не гнался за отделкой работ, писал размашистыми, большими мазками. «Тайная вечере»
Тинторетто Якопо. Умер ~в 70 лет, в 1594 году. Его живопись – изумительна. Несмотря на то, что его картины огромны, - они кажутся эскизами. Он никогда не гнался за отделкой работ, писал размашистыми, большими мазками. «Тайная вечере»

Тинторетто Якопо (29.9.1518, Венеция, — 31.5.1594, там же), итальянский живописец венецианской школы. Учился, возможно, у Бонифацио Веронезе или Париса Бордонс, а также у Тициана. С 1539 работал самостоятельно. В совершенстве владея рисунком, умением передавать сложные ракурсы, драматические световые эффекты, разнообразные мотивы движения, Т. уже в ранних работах («Рождение Иоанна Крестителя», конец 1540-х гг) новизной и смелостью художественных исканий намного опередил современников. Виртуозно передающая удивление и восторг толпы картина «Чудо св. Марка» (1548) показывает Т. вполне сложившимся мастером. В 50—60-х гг. 16 в. окончательно складывается индивидуальный стиль Т. Изображая массовые сцены, он передаёт разнообразную реакцию людей на события, прибегает к головокружительным пространственным построениям. Т. любит асимметрические разорванные композиции с прорывами в глубину, использует мощные световые эффекты; чистые, сияющие краски, характерные для ранних произведений Т., всё более утрачивают свою яркость, обретая большую эмоциональную напряжённость [«Введение Марии во храм», около 1555, церковь Санта-Мария дель Орто, Венеция; «Спасение Арсинои»; 3 картины на темы легенды о св. Марке, 1562—64,]. Главная его работа — цикл панно для Скуола ди Сан-Рокко в Венеции (1565—88), в которой Т. дал глубоко демократическое истолкование христианской легенды. Особое внимание он уделял здесь изображению народа («Поклонение пастухов», «Крещение» и др.), пейзажу, который у него нередко растворяет в себе человеческую фигуру, выступая носителем тревожных, романтически взволнованных настроений («Бегство в Египет» и др.). Остроэмоциональны по замыслу батальные композиции Т. («Битва при Заре», около 1585, Дворец дожей, Венеция) и отличающаяся феерическими световыми эффектами «Тайная вечеря» в церкви Сан-Джорджо Маджоре в Венеции (1592—94). Особняком в позднем творчестве Т. стоят росписи зала, так называемые антиколледжо Дворца дождей (1578), полные мягкой музыкальности и грации. Т. писал также портреты, лучшие из которых предвосхищают своим тонким психологизмом искусство Рембрандта.

Проникнутое бунтарским духом творчество Т. ярко отражало идейные, в частности религиозные, брожения 2-й половины 16 в. и отвечало запросам демократических масс) до которых докатились отголоски Реформации. Т. немало заимствовал из искусства маньеризма (контрапосты, мотивы винтообразного движения, орнаментальность композиции), но ему была чужда холодная формальная изощрённость маньеристов. С художниками барокко его связывают живописный пафос и «бесконечность» пространственных построений. Многогранность, свободолюбивый характер реалистического дарования Т. делают его творчество (как и творчество Микеланджело) грандиозным эпилогом искусства позднего Возрождения.

26. Общая характеристика архитектуры позднего Возрождения.

Архитектура:

- отход от спокойной гармонии высокого возрождения. Оживают готические мотивы, которые усиливают выразительность форм.

- новое развитие получает культовое строительство (собор святого Петра и множество церквей)

- облик церквей меняется

- отказ от центрического плана, возвращение к базиликальному

- появляется стремление к вертикальным плоскостям

- происходит разочарование людей в своих способностях ( смертен), начинается поиск повышенной выразительности, стараются вернуться к скульптурности (Микилеанжело).

- борьба двух направлений:

1) закладываются основы барокко

2) закладываются основы классицизма

Архитектура выполняет заказы князей церкви, монастырей, светских феодалов.

В городских дворцах заказчики требуют внушительных и величественных построек.

Виллы – воздушные и сочетаются с ландшафтом.

Среди новых веяний зодчества проявляются черты барокко (Микелеанжело). В тоже время самым распространенным становится проект идеального города. (Площади, парки и т.д). Появляется некий хаос застройки – среди бедноты – дворец.

Класс феодалов не удовлетворяют узкие переулки, они пытаются их расширить. Появляется город центрического типа, подражание римским военным лагерям ( Томас Мор и Кампанелло – город солнца – из их работ взяли тип центрического города).

Идеальный город насыщен зеленью, город представляет демократическую формацию. Вцентре дворцы жрецов либо знати.

Пальма Нуова, Скамоццы Сангалло – эти два архитектора смогли воплотить идею идеального города. Сохранились только проекты, но не сами города.

В конце семнадцатого века появились архитекторы-теоретики, например Андреа Паладио. Это были архитекторы увлекающиеся наукой (математикой, физикой), они пытались все решить с точки зрения науки. На основе трактатов ветрувия были написаны новые архит. Трактаты, где рассматривались вопросы пропорций, ордеров и т.д.

Леон Батист Альберти – написал 10 книг по зодчеству.

Джакомо Бароцци да Виньола – 4 книги, которые были разбиты строго по алфавиту.

Леонарда д. В. – тоже писалписал трактаты по архитектуре и живописи.

характерные черты позднего возрождения:

1. продолжают строиться виллы и палаццо

2. возводятся сооружения неизвестные в античности

3. в культовом строительстве наблюдается возврат к базиликальным формам

4. изменяются дворцы – от замка – дома крепости к комфортабельному жилью

5. архитекторы приспосабливают ордерные формы к архитектуре жилого дома

6. происходит целенаправленное формирование генпланов и развитие садово-паркового строительства

7. создаются теоретические труды по архитектуре

8. возрождение подготовило переход к барокко и классицизму.

27.Мир образов Боттичелли. «Поклонение волхвов». «Благовещение». Техника и мастерство. Динамичность композиций. «Оплакивание Христа». Интерес Боттичелли к античной мифологии. Боттичелли - мастер портрета.

Сандро Боттичелли (1446-1510гг). Был другом семьи Медичи, кот. на тот момент правила во Флоренции. Он создает образы, кот. наделены сверхъестественной красотой мира, будто бы отрешенную от мира, очень хрупкую. Его образы можно назвать немного женственными, и при этом все эти его образы живут по своим сложным канонам. Это первый художник, кот. открыл красоту женского обнаженного тела. При этом  в своих работах он высоко поднимал линию горизонта и именно отсюда идет сочетание парящей легкости и изысканной декоративности. Большое внимание отдавал линии; линия должна быть утонченной, хрупкой. Он охватил достаточно большой круг жанров, но довлеющей темой стала мифологическая. Его работы Венеры - это образы красоты и любви. Античный мир для него становится высшим выражением идеала. В его картине «Весна» фигуры проходят вереницей. В работе «Рождение Венеры» происходит впечатление, что занавес открывается с двух сторон, и этот занавес поднимают с одной стороны зефиры, а с другой стороны богини. Так же у Боттичелли существует большая портретная галерея. Есть легенда, что Боттичелли был влюблен в фаворитку одного из братьев Медичи и фактически во всех своих работах он рисует лицо этой девушки. 

Первым творением Боттичелли была композиция «Сила», которую он выполнил для торгового суда Флоренции. Следующими работами (диптих «История Юдифи», «Св. Себастьян») художник завоевал доверие заказчиков и получил известность, чем привлек внимание Лоренцо Великолепного, нового правителя из могущественного клана Медичи, стал его придворным мастером и фаворитом. Большую часть своих картин Боттичелли выполнил для домов герцога и других знатных флорентийских семейств, а также для церквей, монастырей и общественных зданий Флоренции. 
         Вторая половина 1470-х и 1480-е гг. стали для Боттичелли периодом творческого расцвета. Для главного фасада церкви Санта-Мария Новелла он пишет композицию «Поклонение волхвов» — своеобразный мифологизированный групповой портрет семейства Медичи. "Поклонение волхвов" (ныне в галерее Уффици) было заказано между 1475 и 1478 годами Джованни (или Гаспаре) да Дзаноби Лами - банкиром, близким к семье Медичи, и предназначалось для его фамильного алтаря в церкви Санта Мария Новелла. Для многих исследователей особая привлекательность этой картины заключается в том, что здесь можно отыскать изображение целого ряда исторических лиц. Однако это качество не должно отвлекать внимание от ее замечательного композиционного построения, свидетельствующего о достигнутом к тому времени художником высоком уровне мастерства. В 1481 г. Папа Сикст IV заказал группе живописцев, среди которых был Боттичелли, украсить фресками свою капеллу, которая впоследствии получила наименование «Сикстинской». В Сикстинской капелле Боттичелли выполнены фрески «Искушение Христа», «Сцены из жизни Моисея», «Наказание Корея, Дафана и Авирона». 
         В последующие несколько лет Боттичелли выполнил серию из 4 фресок по мотивам новелл из «Декамерона» Боккаччо, создал свои наиболее известные мифологические работы («Рождение Венеры», «Паллада и Кентавр»), а также несколько алтарных композиций для флорентийских церквей («Коронование Богоматери», «Алтарь Сан-Барнаба»). Боттичелли широко известен как автор многочисленных изображений мадонны («Мадонна дель Маньификат», «Мадонна с гранатом», «Мадонна с книгой»). Работал также в жанре портрета («Портрет Джулиано Медичи», «Портрет молодой женщины», «Портрет юноши»). 

В 1490-е гг., в период потрясших Флоренцию социальных движений и мистических проповедей монаха Савонаролы, в искусстве Боттичелли появляются морализаторские нотки, драматизм и религиозная экзальтация («Клевета», «Оплакивание Христа», «Мистическое рождество»). 
         В 1492—97 гг. Боттичелли выполнил серию рисунков к «Божественной комедии» Данте. 
         В середине 1490-х гг., со смертью Лоренцо Великолепного и изгнанием из Флоренции его сына Пьетро, Боттичелли теряет славу великого художника. Забытый, он тихо доживает свой век в доме брата Симона. 
         В 1510 году Боттичелли умер.

28. Общая характеристика архитектуры раннего Возрождения в  Италии.

начинают строиться общественные здания, появляется идея прославления города. Единый стиль в городе отсутствует, но при этом перерабатываются традиции ранне-христианского византийского искусства, романики и готики, и конечно же появляется стремление к огромным внушительным обликам зданий, с большими тяжелыми арками. 

Арнольдфо ди Комбио – замыслил проект собора Санта Мариа дель Фьоре (Санта мария в цветах) (купол построил Брунеллеске). Так же его работы: церковь Санта Кроче, и собор Санта Репарата. (ширина около 40 метров). К его гражданским сооружениям относятся Палаццо Веккио, и Палаццо СиньорИи. Эти два палаццо были построены для так называемых коммунальных властей. Палаццо (дворцы) становятся идейной основой города, и конечно же они провозглашают идею величия города. 

Следующее творение Брунеллески – это Капелла Пацци

1430-1443 гг. Это самое изящное произведение эпохи возрождения, находится она во Флоренции. На фасаде у неё 6 колонн коринфского ордера, купол над входной аркой. На всех стенах капеллы горизонтальные антаблементы. Центральная часть капеллы имеет перпендикулярное расширение главной оси, поэтому  создаётся ощущение, что пространства нет, и оно развивается только в глубину.

Палаццо Питти – это палаццо самый замечательный и внушительный Флорентийский дворец эпохи возрождения. Начал строить Брунеллески (но не закончил) в 1458 году. Под наблюдением Луки Франчелли. Это дворец знати. Выгладит как крепость (феодальная крепость). Стены выполнены в кирпичной кладке, особенностью фасада были огромные арочные оконные проемы. Питти – так как семейство Питти населяло дворец. Длина палаццо составляет 201 метр, высота его - 37 метров.

Характерные черты палаццо (любого палаццо эпохи возрождения):

*палаццо – дворец

1. четкое горизонтальное членение фасадов (обычно 3 этажа)

2. обработка фасада рустом (руст – грубо колотый камень, который выглядит на фасаде выпуклой лицевой поверхностью)

3. формирование композиции палаццо вокруг внутреннего двора, обрамленного арочными галереями

Палаццо Медичи

Архитектор Марко Бортелонео. 1444-1452. Дворец, который позднее был перестроен для семейства Рекарди. (сведения из Интернета:  Прекрасный образец Ренессансного дворца был построен архитектором Микелоццо для Козимо Медичи иль Веккио в период между 1444 и 1464 годом. Двумя веками позже его приобрела семья Риккарди, после чего дворец был подвергнут перестройке.). Угловой зал был открытый на улицу лоджией. На втором этаже располагались залы, гостиные, капелла и жилые комнаты. Служебные помещения – на 3 этаже. 

Вывод по архитектуре Раннего Возрождения:

1. реалистический, жизни утверждающий характер (применение античной ордерной системы, и выражение в сооружениях «земных чувств» (те приземленная архитектура)

2. светское содержание (например палаццо - особняк знати, включал в себя комнаты для гостей, капеллы и библиотеки)

3. На основе изучения античной архитектуры начинается рассвет теории архитектуры (впервые начинают писать труды по теории арх)

4. появляется новая строительная техника (изобретен подъемный кран) 

5. стрельчатые конструкции уступают место крестово-купальным сводам

6. создание новых архитектурных ансамблей, которые провозглашают земные чувства человека, в которых преобладают центрические направления, а не готическая устремленность в высь.

29. Общая характеристика архитектуры высокого Возрождения в  Италии.

1. сущность и закономерность архитектуры для теоретиков эпохи возрождения определяется ее служением человеку (архитектура должна служить человеку!)

2. архитектура становится неотъемлемым фоном (например в картине)

3. ордер становится основой архитектурного образа

4. сохраняется связь с прошлыми арх стилями и традициями различных частей Италии

5. используется все богатство античной орнаментики (любимое украшение зданий – майоликовое панно *майолик – один из видов фарфора*)

Архитектор Альберти разрабатывает идею идеального города (основа – круг). Архитектура высокого возрождения – архитектура города (а не здания как в раннем)

Урбино Данате Браманте (архитектор) 1444 – 1514. Создал: в Риме –церковь Санта Мария де ле Паче. Дворец Ватикана (в 1503 году по заказу папы Юлия 2ого Браманте принимает участие в строительстве Ватикана. Ватикан расположен на правом берегу Тибра. Ватикан столица католическое церкви, находится в Риме, возник в 67 году нашей эры.
30.Художественные принципы Высокого Возрождения. Идеалы гуманизма. Рафаэль. 

Художественную культуру Высокого Возрождения обычно рассматривают как дальнейшее развитие тех идей и принципов, которые складывались в XIV-XV веках, причем отмечают, что расцвет этот совершался в условиях, разрушивших ту историческую основу, на которой возникло искусство Возрождения, но вместе с тем продолжавших еще предоставлять мастерам Высокого Ренессанса возможность широкой творческой деятельности.
Определяющим становится светское начало в искусстве. Гуманизм превращается в широкое течение. Гуманистическое образование становится нормой для гос деятеля. (так называемое классическое образование в которое входит знание латинского, античной истории – Греции и Рима) именно с этим воспитанием связывают воспитание нового человека который будет формировать облик нового времени. Появляется новое понятие – Вирту – доблесть и добродетель.
- живопись очень восприимчива к соц. и политической жизни Италии

- именно в живописи были разработаны ренессансные принципы. 

Принципы:

подражание природе (чувствовать природу), сис-ма изображения, основанная на передаче живого многообразия реального мира, стараются передать некие фундаментальные свойства живописи, т.е. стараются простроить структуру, понять пространственность, форму, объем. Все это было связанно с такими науками, как анатомия, физика. В это время разрабатываются теории о линейной перспективе, и конечно же стараются работать над композицией. Композиция этого времени становится основой мироздания (в буквальном смысле слова). Именно отсюда пойдет работа «от первого наброска до картины». И в это время стараются найти новые виды техники. Появляется техника многохромной росписи. Появляется интерес к новым сюжетам, к мифологии. К к. 15 века формируется понятие станковой живописи.
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