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Учебная программа дисциплины
Учебная дисциплина «История мировой литературы и искусства» предназначена для студентов, обучающихся по специальности «Связи с общественностью». Данная программа построена в соответствии с требованиями Государственного образовательного стандарта по этой специальности. Необходимость и актуальность введения дисциплины «История мирового искусства» в учебные планы специальности «Связи с общественностью» обусловлена спецификой профессиональной деятельности в данной сфере. Для современного специалиста в области PR-технологий весьма актуально и значимо знание о месте и функциях искусства в сложной системе культуры, о его роли в духовном освоении мира, о взаимосвязи различных сторон духовной культуры общества (религия, мораль, наука) с искусством, об основных эпохах исторического развития мирового искусства, о специфике различных художественных стилях и направлениях. Курс «История мировой литературы и искусства» тесно связан с такими дисциплинами, как культурология, история цивилизаций и др.

Дисциплина предполагает раскрытие содержания таких понятий, как «искусство», «стиль», «направление», а также «виды» и «жанры» в искусстве и состоит из разделов, связанных с различными этапами истории мирового искусства от момента его зарождения до современности: Целью настоящего курса является формирование у студентов представлений о языке, изобразительных средствах, системе символов и образности искусства, вопросах стилеобразования, формирования различных школ и направлений в искусстве, а также проблемах синтеза искусств и взаимопроникновения стилистических влияний.

Основной целью и задачей курса является формирование специалиста, который имеет представление об искусстве как части духовной культуры человечества; знает выдающиеся достижения искусства в различных странах,  особенности исторических стилей; понимает, что искусство не только отражает действительность, несёт в себе дух эпохи, её идеалы, но и творит свою особую реальность, чутко реагируя при этом на малейшие изменения в мире культуры, а иногда и предугадывая их; умеет распознавать различные исторические стили, направления, школы в искусстве; умеет раскрывать содержание и смысл традиционных сюжетов живописи, скульптуры, литературы, музыки и т. д.; умеет давать эстетическую оценку конкретных произведений искусства, раскрывая их стилистические особенности и творческую манеру их авторов и поясняя рассматриваемый сюжет; способен выявить социокультурные доминанты, а также основные художественные идеи и принципы конкретных исторических эпох. 

Курс «История мировой литературы и искусства» предназначен для студентов I курса. Он рассчитан на 36 аудиторных часов (32 часа – лекционные, 4 часа – семинарские занятия). Курс занимает место в цикле ОПД.Ф.02.01. Помимо чтения лекций и проведения семинарских занятий предполагаются различные формы самостоятельной работы студентов (письменные работы, творческие проекты, рефераты, эссе и т.п). Форма отчётности – зачёт.
Тематический план
	№

п/п
	Название раздела, темы
	Всего в 

трудо-емкости, 

в часах


	Аудиторных часов
	СРС

	
	
	
	Всего
	Лекции
	Семи-

ары/ ЛПЗ


	

	1 курс, 1 семестр (18 недель)

	1
	Место искусства в культуре.
	6
	4
	2
	2
	2

	2
	Зарождение искусства в первобытном обществе.
	8
	4
	4
	-
	4

	3
	Искусство Древнего Востока.
	8
	4
	4
	-
	4

	4
	Место античного искусства в европейской художественной традиции.
	8
	4
	4
	-
	4

	5
	Художественные открытия европейского средневековья.
	8
	4
	4
	-
	4

	6
	Искусство Древней Руси 
	6
	2
	2
	-
	4

	7
	Художественные идеи и образы эпохи Ренессанса.
	8
	4
	4
	-
	4

	8
	Принципы Просвещения в литературе и искусстве России и Западной Европы.
	8
	4
	4
	-
	4

	9
	Основные тенденции в русском и западно-европейском искусстве 19 – 20 веков
	10
	6
	4
	2
	4

	зачет

	
	Всего
	70
	36
	32
	4
	34


Методическое обеспечение лекционного курса
(конспект лекций)
Тема 1. Место искусства в культуре

План:

1. Искусство: понятие и сущность.

2. Классификации видов искусства.

3. Функции искусства.

4. Генезис искусства.

5. Понятие художественного образа. Образ как результат взаимодействия субъекта и произведения искусства.

6. Понятие канона и стиля. Стиль как художественная парадигма.

7.Специфическое место искусства в культуре. Связь искусства с другими формами духовного освоения действительности

Литература:

1. Мартынов В. Ф. Мировая художественная культура. Минск, 1997.

2. Емохонова Л. Е. Мировая художественная культура. М., 1998.

3. Философский энциклопедический словарь. М., 1989. («искусство»).

4. Борев Ю. Эстетика. В 2-х т. Смоленск, 1997.

5. Мамонтов С. П. Основы культурологии. М., 1996. (Гл. 9, 10. Искусство как чувственная сфера культуры.) С. 159-196.

6. Искусство в системе культуры. Л., 1987.

7. Коган М. С., Холстова Т. В. Культура-философия-искусство. М., 1980.

8. Выготский Л. С. Психология искусства. М., 1978.

9. Рогинский Я. Я. Об истоках возникновения искусства. М., 1982.

10. Яковлев Е. Г. Искусство и мировые религии. М., 1985.

Искусство есть особая форма общественного сознания и духовной деятельности, специфика которой состоит в отображении действительности посредством художественных образов.

Искусство изучает широкий спектр дисциплин: искусствознание, эстетика, философия искусства, психология искусства, история искусства, социология искусства, художественная критика.

К искусству принадлежит только та часть художественной культуры, которая выполнена на высоком уровне и имеет художественную ценность для других людей. Таким образом, критерий выделения художественной культуры — предметный, а искусства — квалификационный. В художественную культуру включены не только результаты деятельности профессионалов, но и вся огромная инфраструктура, которая способствует им.

Слово «искусство» происходит от латинского ars, artis — ремесло, занятие; искусство, наука. В современном понимании слово «искусство» стало употребляться с 18 века.

Классификация видов искусства 

1. По динамике искусства можно разделить на пространственные и временные. 

2. По утилитарности искусства делятся на прикладные и изящные (чистые). 

3. По тем чувствам, на которые они воздействуют. Поскольку живопись, скульптура, архитектура, дизайн воспринимаются глазами, их называют визуальными видами. Музыка воздействует на органы слуха, поэтому ее можно было бы отнести к аудиторным видам (auditory — слуховой), но данный термин в отечественном искусствознании еще не принят. Литературу относят к визуальным и аудиторным видам, поскольку, читая про себя книгу, вы пользуетесь словами, а пересказывая ее вслух, обращаетесь к аудитории. Сразу к двум видам чувств обращены такие прикладные искусства, как дизайн техники или мебели (осязание и зрение), кулинарное искусство и дегустация (вкус и запах). 

4. Одно- и многосоставные. Живопись, скульптура, музыка и литература — односоставные виды. Архитектура, опера и танцы — многосоставные виды. Например, в опере используются хореография, музыка и словесный текст. Стало быть, оперному артисту приходится сложнее всех, поскольку надо обладать талантом и квалификацией не в одном, а в нескольких видах искусства уметь петь, танцевать и разбираться в музыке. К тому же, ему необходимо быть драматическим артистом. В опере также используются элементы дизайна — декорации и костюмы.

5. В зависимости от выражаемых чувств и эмоций искусства можно делить по жанрам и стилям: драма, трагедия, комедия, фарс и т. п.

	Виды искусств
	Статические
	
	Динамические



	Изобразительные
	живопись, графика, скульптура, фотоискусство
	
	

	
	
	театр, опера, эстрада, цирк, киноискусство
	

	Неизобразительные
	архитектура, декоративно-прикладное искусство
	
	музыка, хореография, балет, радиоискусство


Функции искусства:

Искусство выполняет следующие функции:

· познавательную. Является средством просвещения и образования людей. Информация, содержащаяся в искусстве, существенно пополняет наши знания о мире;

· мировоззренческую. Выражает в художественной форме определенные чувства и представления;

· воспитательную. Воздействует на людей через эстетический идеал, позволяет обогатиться опытом других людей, наделяет художественно организованным, обобщенным, осмысленным опытом;

· эстетическую. Формирует эстетические вкусы, потребности людей, тем самым ценностно ориентируя их в мире, пробуждая творческий дух, творческое начало людей;

· коммуникативную. Искусство передает информацию от поколения к поколению (по вертикали) и от человека к человеку (по горизонтали);

· прогностическую. Произведения искусства зачастую обладают элементами предвидения (научная фантастика, Петров-Водкин, Кирико и портрет Апполинера);

· Суггестивная 

· Компенсаторная (искусство как утешение и лечение). Французский эстетик М. Дюфрен полагает, что искусство обладает утешительно-компенсаторной функцией и призвано иллюзорно восстанавливать в сфере духа гармонию, утраченную в реальности. А французский социолог Э. Морен считает, что, воспринимая художественное произведение, люди разряжают внутреннее напряжение, порожденное реальной жизнью, и компенсируют монотонность повседневности.

Компенсаторная функция искусства имеет три основных аспекта: 1) отвлекающий (гедонистически-игровой и развлекательный); 2) утешающий; 3) собственно компенсаторный (способствующий духовной гармонии человека). Арт-терапия.

Особенность искусства как вида деятельности заключается в том, что оно оперирует не абстрактными понятиями и категориями (как наука и философия), а художественными образами. Восприятие, представление, понятие, закономерность имеют мало общего с художественным образом. 

Образ вообще — это некая субъективная духовно-психическая реальность, возникающая во внутреннем мире человека в акте восприятия им любой реальности, в процессе контакта с внешним миром — образы фантазии, воображения, сновидений, галлюцинаций и т.п., отображающие некие субъективные (внутренние) реальности. В самом широком общефилософском плане образ — субъективная копия объективной реальности. Художественный образ — это образ искусства, т.е. специально создаваемый в процессе особой творческой деятельности по специфическим законам субъектом искусства — художником, — феномен. Можно создать теорию образа, можно передать словами ощущения, вызываемые образом, но объяснить образ – невозможно.

Канон - система внутренних творческих правил и норм, господствующих в искусстве в какой-либо исторический период или в каком-то художественном направлении и закрепляющих основные структурные и конструктивные закономерности конкретных видов искусства.

Каноничность в первую очередь присуща древнему и средневековому искусству. В пластике с Древнего Египта утвердился канон пропорций человеческого тела, который был переосмыслен древнегреческой классикой и теоретически закреплен скульптором Поликлетом (V в. до н.э.) в трактате «Канон» и практически воплощен в статуе «Дорифор», также получившей название «Канон». 

Поликлет выводил там цифровой закон идеальных пропорций человека. Эти пропорции находятся друг с другом в цифровом соотношении. Перенос веса тела на опорную ногу вызывает легкий наклон осей бедер и плеч, причем под углом друг к другу. Соответственно верхние конечности получают противоположное соотношение, получившее в древней Греции название «хиазм»: для опущенного плеча естественна расслабленная рука, для приподнятого ­ напряженная. В спокойную позу это привносит ощущение динамического равновесия и естественного ритма. «Уверяли даже, что Поликлет исполнил ее нарочно, для того, чтобы другие художники пользовались ею как моделью», писал современник. Разработанная Поликлетом система идеальных пропорций человеческого тела стала нормой для античности и с некоторыми изменениями для художников Ренессанса и классицизма. 

Роль канона в процессе исторического бытия искусства двойственна:

1. канон выражает эстетический идеал той или иной эпохи, культуры, народа, художественного направления и т.п. В этом его продуктивная роль в истории культуры. 

2. Когда же со сменой культурно-исторических эпох меняется эстетический идеал и вся система художественного мышления, канон ушедшей эпохи становится тормозом в развитии искусства, мешал ему адекватно выражать духовно-практическую ситуацию своего времени. 
Искусство Нового времени начиная с Возрождения активно отходит от канонического мышления к личностно-индивидуальному типу творчества.
Еще одной значимой в философии искусства и в искусствознании категорией является стиль. Фактически это более свободная в формах проявления и своеобразная модификация канона. В XIX—ХХ вв. эта категория энергично разрабатывалась многими историками и теоретиками искусства, эстетиками, философами. Школа искусствоведов Г. Вёльфлина, А. Ригля и других понимала под стилем достаточно устойчивую систему формальных признаков и элементов организации произведения искусства (плоскостность, объемность, живописность, графичность, простоту, сложность, открытую или закрытую форму и др.) и на этом основании считала возможным рассматривать всю историю искусства как надындивидуальную историю стилей («история искусства без имен» — Вёльфлин). А.Ф. Лосев определял стиль как «принцип конструирования всего потенциала художественного произведения на основе его тех или иных надструктурных и внехудожественных заданностей и его первичных моделей, ощущаемых, однако, имманентно самим художественным структурам произведения».

На уровне культурных эпох и направлений искусства исследователи говорят о больших стилях искусства Древнего Египта, Византии, романском, готическом, стиле классицизма, барокко, рококо, модерн. В периоды размытости глобальных стилей эпохи или крупного направления говорят о стилях отдельных школ (например, для Возрождения: стили сиенской, венецианской, флорентийской и других школ) или стилях конкретных художников (Рембрандта, Ван Гога, Гогена, Бергмана и т.д.).

Стиль - это, образно говоря, эстетический почерк эпохи; оптимальная для данной эпохи (направления, школы, личности) эстетическая модель отображения (система характерных принципов организации художественных средств и приемов выражения), внутренне одухотворенная жизненно важными для данной эпохи невербализуемыми принципами, идеалами, идеями, творческими импульсами из высших уровней реальности. Если нет этой одухотворенности, стиль исчезает. Остаются только его внешние следы: манера, система приемов.

Тема 2. Зарождение искусства в первобытном обществе

План:

1. Синкретизм и мифологическое сознание первобытного человека. 

2. Функции и виды мифов.

3. Миф и искусство в системе культа и ритуала. 


4. Проблема генезиса искусства. Магический характер первобытного искусства. Теории происхождения живописи. «Макароны», «руки», наскальная живопись. Эволюция искусства: от стадии натурального макета к наскальным изображениям.


5. Палеолитическая скульптура и мегалиты. Палеолитические венеры. Менгиры, кромлехи, дольмены.
Литература: 

1. Розин В. М. Введение в культурологию. М., 1994. (Гл. Генезис древнего рисунка).

2. Всеобщая история искусств. Т. 1. М., 1956.

3. Мириманов В. Б. Первобытное и традиционное искусство.

4. Окладников А. П. Утро искусства. М.-Л., 1967.

5. Формозов А. А. Памятники первобытного искусства на территории СССР. М., 1966.

6. Шерстобитов В. Ф. У истоков искусства. М., 1972.

7. Искусство народов СССР. Т. 1. М., 1971.

8. Столяр А. Происхождение изобразительного искусства. М.-Л., 1985.

9. Ранние формы искусства. М., 1972.

10. Вейман Р. История литературы и мифология. М., 1975.

Самые древние орудия человека датируются около 2,5 млн. лет назад. По материалам, из которых люди изготавливали орудия, археологи делят историю Первобытного мира на каменный, медный, бронзовый и железный века.

Каменный век делится на древний (палеолит), средний (мезолит) и новый (неолит). Приблизительные хронологические границы каменного века — свыше 2 млн. — 6 тыс. лет назад. Палеолит, в свою очередь, подразделяется на три периода: нижний, средний и верхний (или поздний). Каменный век сменил медный (неолит), длившийся 4 —3 тыс. до н. э. Затем наступил бронзовый век (4—начало 1-го тыс. до н.э.), в начале 1-го тыс. до н.э. его сменил железный век.
Большинство произведений искусство палеолита было обнаружено во Франко-Кентабрии. Это связано не с тем, что искусство зародилось в этом регионе, а со многими объективными факторами:
1. «До нас дошла только тень того, что было создано» (Леруа-Гуран) из-за недолговечности материалов (лепка из глины, «геоглифы», кость). Во Франко-Кентабрии большее количество пещер с твердыми скальными породами, что и обеспечило отличную сохранность произведений: разрушение даже в сотые доли миллиметра за сто лет уничтожило бы росписи. Дошедшие изображения сохранились в глубине пещер, т.к. они не подверглись выветриванию.

2. Низкий уровень географического обследования ряда регионов, 

Так как искусство палеолита обладало не только чисто эстетической функцией, но и социальной, трудовой, скорее следует говорить о палеолитической изобразительной деятельности, а не искусстве.

Типология произведений палеолитического искусства:

1.  По признаку археологической привязки комплексов: монументальное (пещерное) и малое (стояночное).

2. по тематике: зооморфные и антропоморфные.

3. По степени натуралистичности и символизации: 1. сюжетное (Плеханов, Столяр, Миллер, Пьет, Брейль считают, что оно возникло раньше орнаментального), 2. знаковое и орнаментальное творчество (Г. Рид считает, что оно генетически более раннее. Во многом он исходит из тезиса Гегеля: «символ составляет начальный этап искусства», Леруа-Гуран: «палеолитической искусство началось с абстракции и шло к реализму»).

Стоит признать, что знаковое и орнаментальное творчество предполагает определенную степень символизации, редукции, поэтому появилось позднее.

Генезис искусства

1. Искусство как игра. Рождение творчества связано с проявлением «чистого» эстетического чувства («незаинтересованное очарование» Люке, Ферворн, Кюн). А. Брейль: «Если бы не родилось искусство для искусства, искусство магическое или религиозное никогда бы не существовало». «Магия смогла приспособить к себе искусство». «Магия смогла приспособить к себе искусство в его финале, но не могла его создать». 

2. Магическая теория (Тэйлор, Ланге, Попов, Бернардин, Замятнин, Рогинский) - изображения имели практически-культовую цель. Леви-Брюль отмечает по этому поводу: «Общеизвестен факт, что первобытные люди и даже члены уже достаточно развившихся обществ, сохранившие более или менее первобытный образ мышления, считают пластические изображения существ, писанные красками, гравированные или изваянные, столь же реальными, как и изображаемые существа. “У китайцев, – пишет де-Гроот, – ассоциирование изображений с существами превращается в настоящее отождествление. Нарисованное или скульптурное изображение, более или менее похожее на свой оригинал, является аlter еgо (вторым «я») живой реальности, обиталищем души оригинала, больше того, это – сама реальность”. В Северной Америке мандалы верили, что портреты заимствовали у своих оригиналов часть их жизненного начала. “Я знаю, – говорил один из мандалов, – что этот человек уложил в свою книгу много наших бизонов, я знаю это, ибо я был при том, когда он это делал, с тех пор у нас нет больше бизонов для питания”».

В иконографии палеолитических изображений отдельное место занимают «макароны» и «руки».

«Макароны», меандры - параллельные волнистые линии, прочерченные двумя или тремя пальцами по глине или же нанесенные как на поверхность глины, так и скалу зубчатым инструментом.

Теории происхождения:

1. Люке Г.: результат творческого, игрового наития, спонтанный акт творчества. Художники «получали удовольствие от игры этих линий» 

2. «Макароны» - имитация гриффад пещерного медведя.

«Руки» - преднамеренно полученное пятно, повторяющее очертание кисти. Руки распадаются на: позитивные и негативные. В основном эстампировалась левая рука. Встречается у североамериканских индейцев, в Австралии, Новой Гвинее.

Теории:

1. «Закон автоимитации» Люке.

2. Возможна связь «рук» с обрядами инициациями. В подтверждение этому тезису исследователи находят изображение калеченных рук. 

У нас нет данных, позволивших бы сказать, что макароны и руки – древнейшие примеры изобразительной деятельности, давшие начало искусству.

Генетическая иерархия изобразительных форм:

1. Буше де Перт: «У примитивных народов скульптура должна была предшествовать рисунку, в то время как противоположное наблюдается сегодня у цивилизованных наций». «Скульптура, или опыт воспроизведения форм, была первым искусством».
2. Э.Пьетт: сначала появилась малая скульптура из рога, бивня и кости, за которой следовали барельеф и наконец гравировки.
3. Все формы верхнепалеолитического искусства появились одновременно (Брэйль, Ламинь-Эмперер, Кюн).
4. Столяр предлагает свою гипотезу эволюции палеолитических изображений:

	«Натуральное творчество»
	эпизодическое экспонирование значительной части туши («продольное сечение»); 

экспонирование символических частей зверя - головы, конечностей, шкуры («поперечное сечение»);

создание особых хранилищ натуральных символов определенного вида («медвежьи пещеры» и др.)
	Ранний и средний ашель (300000)

Поздний ашель (100000)

Мустье (80000)

	«Натуральный макет»

(охотничья пантомима)
	прообраз «натурального макета» (использование естественной фигурной основы);

«натуральный макет» с основой, собранной из камней; 

«натуральный макет» с грубо намеченной лепной основой и выделенной «шеей»;

«натуральный макет» с глиняной основой, обобщенно передающей всю безголовую фигуру.
	Переход к верхнему палеолиту (40000)

Шательперрон (?)

	Генезис искусственных изобразительных форм
(куски кости в глине)
	полнообъемная обобщенная глиняная скульптура в натуральных размерах;

обобщенно моделированный профильный глиняный барельеф;

огрубленно схематический профильно-контурный рисунок на глине;

профильный рисунок с уточненным контуром (краска и гравировка)
	Ранний ориньяк (35000)

	Начало верхнепалеолитического творчества
(кровь животного в краске)
	профильный рисунок с детализированным контуром, несущим начала художественной стилизации и затем насыщаемый внутренними деталями,

переход к четвероногим изображениям,

передача движения;

полихромия;

профильная композиция
	Средний ориньяк (27000) - мадлен


До раннеориньякского рисунка скульптура служила для отработки навыков охоты (охотничья пантомима), для проведения инициаций, выполняла важную роль в социализации юношей, то есть обрядово-магический смысл, после происходит пресечение натурального обрядово-производственного отношения к художественным произведениям.
Палеолитическая скульптура. Палеолитические Венеры. Мегалиты.
Палеолитические Венеры это обобщающее понятие для множества доисторических статуэток женщин, обладающих общими признаками (многие изображены тучными или беременными), датирующихся верхним палеолитом. Статуэтки встречаются главным образом в Европе, но некоторые статуэтки были найдены на Дальнем Востоке (Иркутская область) и в Сибири, что расширяет ареал находок на большую часть Евразии, от Пиренеев до озера Байкал. Большинство находок относится к граветской культуре, но есть и более ранние, относящиеся к ориньякской культуре и более поздние относящиеся уже к мадленской культуре.
Мегалиты (от греч. μέγας — большой, λίθος — камень) — доисторические сооружения из больших каменных блоков, соединенных без применения цемента или известкового раствора. В предельном случае это один модуль (менгир). Термин не является строго научным, поэтому под определение мегалитов и мегалитических сооружений подпадает достаточно расплывчатая группа строений. В частности, мегалитами называют обтесанные камни больших размеров, в том числе и не используемые для сооружения погребений и памятников.
Типы мегалитических сооружений:

· менгир — одиночный вертикально стоящий камень до 20 м высотой.

· кромлех — группа менгиров, образующая круг или полукруг.

· дольмен — сооружение из огромного камня, поставленного на несколько других камней (похоже на ворота).

Тема 3. Искусство Древнего Востока (Передняя Азия и Египет)

План: 
1. Шумеро-Аккадское искусство. Искусство Старовавилонского царства. Ассирии. Нововавилонского периода. 

2. Искусство Египта.

Литература

1. Афанасьев В., Луконин В., Померанцев И. Искусство древнего Востока. М., 1976.

2. Всемирная галерея. Древний Восток. С-Пб., 1994. (Литература Древнего Египта, Вавилонский эпос).

3. Кинг Х. А. Древнеегипетский храм. М., 1979.

4. Культура Древнего Египта. Сб. статей. М., 1976.

5. Матье М. Э. Искусство Древнего Египта. М., 1980.

6. Мелларт Дж. Древнейшие цивилизации Ближнего Востока. М., 1982.

7. Померанцев И. А. Эстетические основы искусства Древнего Египта. М., 1985.

8. Рак И. В. Мифы Древнего Египта. С-Пб., 1993.

9. Флиттнер Н. Д. Искусство и культура народов Двуречья и соседних стран. М., 1958.

10. Шуринова Р. Искусство Древнего Египта. М., 1979.

1. Шумеро-Аккадское искусство.

Шуме́р — цивилизация, существовавшая на юго-востоке Междуречья в IV—III тысячелетиях до н. э.. Считается первой цивилизацией на Земле. В целом раннюю культуру Двуречья исследователи обозначают как Шумеро-Аккадскую. Двойное название связано с тем, что шумеры и жители Аккадского царства говорили на разных языках и имели разную письменность, но этнически не отличались.

От этой цивилизации до наших дней сохранилась древнейшая система письма: на мягкую глину нажимали утлом прямоугольной палочки, и линии на табличках имели характерный вид клиновидных углублений. В целом вся надпись представляла собой массу клинообразных черточек и поэтому шумерскую письменность принято называть клинописью. Самые первые шумерские клинописные таблички относятся к середине IV тыс. до н. э. Это древнейшие в мире письменные памятники.

Письменность была великим достижением шумеро-аккадской культуры. Она была заимствована и развита вавилонянами и широко распространилась по всей Передней Азии: клинописью пользовались в Сирии, древней Персии, других государствах. В середине II тыс. до н. э. клинопись стала международной системой письменности: ее знали и использовали даже египетские фараоны. В середине I тыс. до н. э. клинопись становится алфавитным письмом.
От вавилонского жреца Бероса мы знаем, что вавилоняне делили историю своей страны на два периода — «до потопа» и «после потопа». Ссылаясь на шумерских жрецов, Берос перечисляет десять царей, которые правили до потопа, и указывает общий срок их правления — 432 тыс. лет.
Важнейшим памятником шумерской литературы был цикл сказаний о Гильгамеше, легендарном царе города Урука, который, как следует из династических списков, правил в XXVIII в. до н. э. В этих сказаниях герой Гильгамеш представлен как сын простого смертного и богини Нинсун.
Наследницей Шумеро-Аккадской цивилизации была Вавилония. Центром ее был город Вавилон (Бабили означает «Ворота бога»), цари которого во II тыс. до н. э. смогли объединить под своим главенством все области Шумера и Аккада. Расцвет Старовавилонского царства пришелся на время правления шестого царя I Вавилонской династии — Хаммурапи.
При Хаммурапи появился знаменитый Свод законов, записанный клинописью на двухметровом каменном столбе. В этих законах отразились хозяйственная жизнь, быт и нравы жителей Старовавилонского царства.
Важным новшеством в религиозной жизни Месопотамии II тыс. до н. э. стало постепенное выдвижение среди всех шумеро-вавилонских богов городского бога Вавилона — Мардука. Он почти повсеместно почитался как царь богов. Храмы были важнейшими культурными и хозяйственными центрами в городах Месопотамии. Им принадлежали земли, на которых трудились тысячи крестьян-общинников, множество храмовых рабов. Они вели торговлю с ближними и дальними странами, занимались операциями с недвижимостью; при них находились мастерские, архивы, библиотеки и школы.

Классической формой месопотамских храмов была высокая ступенчатая башня — зиккурат, опоясанная выступающими террасами и создающая впечатление нескольких башен, которые уменьшались в объеме уступ за уступом. Таких уступов-террас могло быть от четырех до семи. Зиккураты были раскрашены, причем нижние уступы делались более темными, чем верхние; террасы были, как правило, озеленены. Самым известным в истории зиккура-том можно считать храм бога Мардука в Вавилоне — знаменитую Вавилонскую башню, о строительстве которой как о Вавилонском столпотворении говорится в Библии.
В главном внутреннем зале храма помещали статую бога, изготовленную, как правило, из ценных пород дерева и покрытую пластинками из золота и слоновой кости; статую одевали в пышные одежды и венчали короной.
В целом архитектурных памятников вавилонского искусства дошло до нас значительно меньше, чем, например, египетского. Это вполне объяснимо: в отличие от Египта территория Двуречья была бедна камнем, и основным строительным материалом был кирпич, просто высушенный на солнце. Такой кирпич был очень недолговечным — кирпичные постройки почти не сохранились. Кроме того, непрочный и тяжелый материал существенно ограничивал возможности строителей, диктуя сам стиль зданий Месопотамии, которые отличались тяжеловесностью, простыми прямоугольными формами, массивными стенами.
Для вавилонского изобразительного искусства типичным было изображение зверей — чаще всего льва или быка. Замечательны также мраморные статуэтки из Тель-Асмара, изображающие группу мужских фигур. Каждая фигурка поставлена так, что зритель всегда встречал ее взгляд. Характерной особенностью этих статуэток была более тонкая по сравнению со статуэтками из Египта проработка, большая реалистичность и живость изображения, несколько меньшая условность.

2. Искусство Египта

В IV тысячелетии до нашей эры в результате объединения на территории Египта образовалось два больших политических объединения: Верхний Египет в южной части страны и Нижний Египет, расположенный в Дельте.
Объединение страны произошло в 3 тыс. до н.э. основателем I династии Менесом (Мени, Мену). Правитель Египта носил титул царя Верхнего и Нижнего Египта. Одним из символов его власти была двойная корона - пшент - которая возникла как результат соединения белой короны Верхнего Египта с красной короной Нижнего Египта.

Согласно Манефону (жрец 3 века до н.э., написал для греков историю Египта) – 30 династий Египта.

1. Раннее царство (3000 - 2800) - 1 и 2 династии.

2. Древнее царство (2800-2200) – 3-4 династии.

3. Среднее царство (2040-середина 18 века до н.э.) 11-12 династии.

4. Новое царство (1600-середина 11 века до н.э.) 18-20 династии.

5. Позднее царство (11-6 вв. до н.э.) 21-30 династии (иноземные).

С додинастического периода существовали погребальные сооружения – мастабы (в виде трапеции). В мастабе обязательно имелась стела, похожая на дверь. На ней писали имя и звание усопшего, чтобы через эту дверь входил и выходил его дух Ка, собирал жертвоприношения, которые лежали на каменной плите перед стелой.
Первой пирамидой в Древнем Египте стала шестиступенчатая пирамида Джосера (4 династия) (размерами 125 на 115 м и высотой приблизительно 61 м.). Навершия египетских пирамид, вероятно, символизировали фетиш Бен-Бен. Бен-бен (ментхир), в египетской мифологии в описаниях созидания мира выступает как изначальный холм над безграничным водным пространством. Священный камень Бен-Бен в Гелиополе был фетишем Бену – ба Ра в виде цапли (он появился на возвышавшимся среди первобытного хаоса камне Бен-Бен и это знаменовало начало акта творения) и Ра. Первые изображения были сделаны в виде конуса, в более позднюю эпоху Бен-Бен стали изображать как пирамиду. 

Самая высокая из них - пирамида фараона Хуфу, более известная, как пирамида Хеопса, как называли его греки. Строительство пирамиды Хеопса связано с именем зодчего Хемиуна, племянника фараона. Ее высота - 146,6 метра. Пирамида Хеопса сложена из 2 млн. 300 тысяч известняковых блоков, каждый из которых весит 2,5 тонны. Согласно описанию греческого историка Геродота в строительстве пирамиды участвовало более 100 000 человек. Пирамиду Хеопса возводили двадцать лет, и еще десять лет ушло на строительство дороги для перевозки известняка из каменоломни на востоке от Нила.

Две другие египетские пирамиды фараонов: Хафра (Хефрена) – 143 метра и Менкаура (Микерина) – 66 метров имеют конструкцию, аналогичную пирамиде Хеопса.
В композицию группы египетских пирамид хорошо вписывался огромный сфинкс фараона Хефрена, возведенный возле его храма.

Хотя на протяжении более трех тысячелетий египетское искусство и претерпит некоторые изменения, основной установленный в нем канон останется незыблемым. Для изобразительного и монументального искусства всей истории Древнего Египта всегда было присуще:

1. сугубо плоскостное изображение фигур, 
2. каноническая условность в передаче туловища и ног, разворота плеч:плечи – в фас, ноги и голова – в профиль.

3.. геометрическая декоративность с симметричным распределением узора.

4. строгая линейность композиции – горизонтальными полосами.
С развитием строительства и усилением власти гробницы и усыпальницы стали строить еще более сложными по планировке. В них увеличивалось количество помещений, стены покрывались не только рельефами и надписями-заклинаниями, но и росписями, где изображались сцены земной и загробной жизни. Это не могло не сказаться на характере изобразительного искусства, связанного с заупокойным культом. Прежде всего развивается портрет, в котором стремились достигнуть большей выразительности. Связь искусства с заупокойным культом делает важным то, чтобы изображаемый объект был показан как можно полнее и подробнее, так, чтобы никакая из важных деталей не пропала; тогда такая же полнота будет предоставлена душе умершего в загробном мире.
Сначала только фараон и вельможи, а потом и другие люди уже при жизни заказывали свои скульптурные изображения. Они не обязательно должны были быть в человеческий рост: можно было иметь изображение только головы или небольшую скульптурку — до 12 см. Заказывались и складывались в гробницы и изображения самых близких умершему людей. Такие фигурки — ушебти — должны были сопровождать человека в его загробной жизни. В захоронениях часто находят семейные портреты. 

В скульптуре можно выделить два иконографических канона:

1. Стоящая фигура с выдвинутой вперед левой нагой,

2. фронтально сидящая фигура с руками, прижатыми к торсу (статуя Рахотепа и супруги Нофрет).
Наиболее серьезное изменение скульптурного канона связано с именем царя-реформатора Эхнатона. Его религиозные реформы совершили в искусстве настоящий переворот, по силе превосходящий новаторство в архитектуре. Традиционно в Древнем Египте изображения богов совпадали с образом правящего фараона. Поэтому изображение царя всегда идеализировалось. Скульптура при Эхнатоне приобретает невиданный реализм: так скульптурные изображения самого Эхнатона иллюстрируют физическое несовершенство его тела.

Тема 4. Место античного искусства в европейской художественной традиции.
План:

1. Искусство доклассического периода. Искусство Минойской и микенской цивилизаций. Гомеровский период. Искусство архаики.

2. Искусство классического периода. Эпоха расцвета. Эпоха кризиса полиса.

3. Искусство эллинизма.

4. Художественная культура древнего Рима.
Литература:

1. Виппер Б. Г. Искусство Древней Греции. М., 1972.

2. Вощинина А. И. Античное искусство. М., 1962.
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Периодизация истории античного искусства:
1. Доклассический период (III—1-й половины I тыс. до н. э.): а) период древнейших цивилизаций (III—II тыс. до н. э.), б) гомеровский период (XI—IX вв. до н. э.) и в) архаический период (VIII—VI вв. до н. э.)

К древнейшим цивилизациям на территории Греции относятся Минойская и Микенская (Ахейская) культуры.
Искусство периода архаики характеризуется поисками формы, выражающей эстетический идеал прекрасного телом и духом гражданина полиса. Этот идеал закрепляется в понятии калокагатия. В это время появляются два основных типа одиночной скульптуры — обнаженного юноши (курос) и задрапированной женщины (кора) с характерной, так называемой архаической улыбкой. Кроме того, появляются скульптурные многофигурные композиции и рельефы. Образ человека, сложившийся в архаическом искусстве, обладает некоторыми чертами, близкими искусству Древнего Востока: некоторая условность изображения, статичность, торжественность.
Появлению круглой трехмерной скульптуры предшествовал Ксоан — архаичное культовое изображение, статуя, идол, вырезанный из дерева. Первоначально — простой деревянный столб, воплощавший божество, по мере развития — грубо вырезанные статуи богов из различного материала, в которых намечены лишь важнейшие, основные формы и пропорции человеческого тела.
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Более поздние попытки придать скульптуре жизненность связаны с появлением улыбки. (скульптура «Мосхофор»).
Ордеры архитектурные:

А — дорический (утолщение - энтасис); Б — ионический (с волютами);

В — коринфский; 1 — карниз; 2 — фриз; 3 — архитрав; 1,2, 3 – антаблемент

4 — капитель; 5 — ствол колонны  6 — база

К VI в. оформляется архитектурный ордер в его дорическом и ионическом вариантах. Суровому, несколько тяжеловесному дорическому стилю соответствует строгая, геометрически правильная капитель колонны. В ионическом, более пышном, стиле колонна наряду с чисто функциональной несет и декоративную нагрузку, для нее характерны капитель с завитками-волютами, более сложный цоколь, сама она гораздо изящнее дорической колонны. В период архаики утверждается синтез архитектуры и скульптуры — храмы снаружи украшаются рельефами, внутри ставятся статуи богов, которым посвящены храмы.
Типы греческих храмов:
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1 – мегарон - храм в антах (гомеровский период), 2 – простиль (с 8 века), 3 - амфипростиль, 4 – периптер (дорический), 5 – диптер (ионический), 6 - псевдодиптер, 7 - толос.
Устройство храма:

1. целла – внутреннее помещение храма.

2. в целле в наосе стоит главная статуя.

3. опистодом – казна полиса. 
Греческая керамика эпохи архаики поражает богатством и разнообразием форм, красотой живописного оформления. Около 700 г. до н. э. гончары из Коринфа придумали чернофигурную технику росписи сосудов, в которой неглазурованная красная глина раскрашивалась в черный цвет и расписывалась мифологическими или батальными сценами. Около 530 г. до н. э. афинские гончары предложили прямо противоположный процесс и создали более сложную по изготовлению краснофигурную керамику, росписи которой отличались более тщательной прорисовкой и разработкой деталей, и аттические чернофигурные и более поздние краснофигурные вазы с изображением сцен обыденной жизни людей.

Своеобразная архаическая культура заложила основу для расцвета культуры классической, сыгравшей столь значительную роль в развитии мировой цивилизации.
2. Классический период (480—323 до н. э.) подразделяется на эпоху расцвета (V в. до н. э.) и эпоху кризиса полиса (IV в. до н. э.)

В это время достигает расцвета реалистическая скульптура, выполнявшаяся в основном из мрамора, который, как и в архаическую эпоху, раскрашивали, и бронзы. Монументальность, стремление к гармонии, пропорциональности, созданию идеальных образов богов и людей отличают творчество великих скульпторов V в. до н. э.: Фидия (середина V в. до н. э.) — статуи «Афина-воительница», «Афина- Парфенов» для Парфенона в Афинах, «Зевс» — для храма в Олимпии; Мирона (V в. до н. э.) — знаменитый «Дискобол»; Поликлета (2-я пол. V в. до н. э.) — статуя «Гера», выполненная из золота и слоновой кости, «Дорифор», «Копьеносец», «Раненая амазонка».
Особо стоит отметить, что главным эстетическим принципом всего античного искусства стал мимесис – подражание действительности. То произведение искусства было ценнее и вызывало больший восторг, которое наиболее реалистично копировало предметы окружающего мира. Поэтому о мастерах, достигших определенных успехов в подражании действительности ходили настоящие легенды: так, по преданию, птицы слетелись на виноград, нарисованный Зевксисом, а телята пристраивались к вымени «Телки» Мирона.
V в. до н. э. ознаменовался великолепными архитектурными постройками в разных концах Греции. В это время создаются наиболее совершенные, комплексы, после разрушений во время греко-персидских войн восстанавливаются города и отдельные памятники. В классический период окончательно оформились дорический и ионический ордеры, и появляется новый, более нарядный ордер — коринфский, для которого характерна капитель колонны, украшенная листвой и завитками. Основным типом общественного здания по-прежнему остается храм. В первой половине V в. до н. э. были созданы наиболее значительные произведения дорического стиля: величественные храмы в городе Посейдония (Южная Италия), храм Зевса в Олимпии. Особое место в истории античной архитекгуры занимает комплекс сооружений на Афинском Акрополе. Разрушенный персами в 480 г. до н. э., он заново отстраивается на протяжении всего V в. до н. э. под общим художественным наблюдением скульптора Фидия. В строительстве принимали участие выдающиеся зодчие того времени: Иктин, Калликрат, Мнесикл и др. Ансамбль Акрополя считается вершиной древнегреческой архитектуры, символом эпохи наивысшего расцвета и могущества Афин. Он включал ряд сооружений — пропилеи (парадные ворота), храм Ники Аптерос (Бескрылой Победы): Здесь же возвышался и главный храм Афин — Парфенон. Прекрасно найденные пропорций, тонкая лепка архитектурных деталей, великолепное сочетание архитектуры и скульптурного оформления делают Парфенон одним из шедевров мировой архитектуры.

Недалеко от Парфенона был построен в ионическом стиле, другой великолепный храм Афинского Акрополя — Эрехтейон (421—406 до н. э.) со знаменитым портиком кариатид.
При строительстве Парфенона были использованы все классические приемы:

1. курватура – нарочитая, едва заметная кривизна прямолинейных частей здания, применяемая для устранения оптических искажений (при восприятии здания в ракурсе) и для усиления пластической выразительности архитектуры.
2. выпуклый в центре стилобат (верхняя ступень стереобата).

3. увеличение диаметра угловых колонн.

4. энтасис - небольшое утолщение в середине ствола колонны (дорического ордера), создаваемое с целью усилить впечатление напряженности, устойчивости и устранить оптическую иллюзию вогнутости колонны. На Парфеноне Э. составлял 1,75 см .
5. колонны второго внутреннего ряда портика Парфенона меньше, чем колонны внешнего, и кажется, что они стоят дальше и портик глубже, чем на самом деле.

3. Эпоха эллинизма (323—27 до н. э.)
Новым рубежом в истории Греции становится поход на Восток Александра Македонского (356—323 до н. э.) — сына Филиппа II, подчинившего Грецию. В результате похода (334—324 до н. э.) была создана огромная держава, простиравшаяся от Дуная до Инда, от Египта до современной Средней Азии. Начинается эпоха эллинизма — эпоха распространения греческой культуры на всей территории державы Александра Македонского. Взаимное обогащение греческой и местных культур способствовало созданию единой эллинистической культуры, сохранившейся и после распада империи на ряд так называемых эллинистических государств (Птолемеевский Египет, государство Селевкидов, Пергамское царство, Бактрия, Понтийское царство и др.).

В эпоху эллинизма продолжают развиваться тенденции, наметившиеся в греческой скульптуре IV в. до н. э. Проявляется повышенный интерес к личности, ее эмоциям, характерные черты скульптуры этого времени — динамичность, выразительность. Активно развивается жанровое направление, появляются новые школы — в Пергаме, на Родосе, в Александрии. В этот период были созданы всемирно известные рельефы пергамского алтаря Зевса, скульптуры «Афродита Мелосская», «Ника Самофракийская», скульптурные группы «Лаокоон», «Фарнезский бык», скульптурный портрет Демосфена. Одним из семи чудес света считался не дошедший до нас Родосский Колосс — бронзовая статуя бога солнца Гелиоса, достигавшая в высоту 37 м. В эллинистический период появляются и такие специфические сооружения, как знаменитый Фаросский маяк в Александрии, Башня ветров в Афинах.
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	 Каллимах, Аполлоний Родоссикй, Феокрит, Менандр, Полибий

	Скульптура
	
	Фидий, Мирон, Поликлет, Пракситель, Скопас, Поликлет, Лисипп
	Агесандр, Афинодор, Полидор

	Живопись
	
	Аполлодор, Полигнот, Зевксис
	Апеллес


Тема 5. Художественные открытия европейского средневековья.
План:

1. Средневековье: понятие, периодизация.

2. Искусство раннего средневековья. Искусство Меровингов. Каролингское возрождение. Оттоновское возрождение.

3. Романский стиль. Куртуазная и смеховая культура.

4. Готический стиль.
5. Искусство Византии.
Литература:

1. Бахтин М. М. Творчество Рабле и народная культура средневековья и Ренессанса. М., 1990.

2. Готика. Архитектура. Скульптура. Живопись. М., 2006.

3. Гуревич А. Я. Проблемы средневековой народной культуры. М., 1981.
4. Дюби Ж. Время соборов. Искусство и общество 980 - 1420 гг. М., 2002.
5. Культура и  искусство средневекового города. М., 1984.

6. Ле Гофф Ж. Цивилизация средневекового Запада. М., 1992.
7. Лихачёва В. Д. Искусство Византии IV-XV веков. М., 1981.
8. Лясковская О. Ф. Французская готика. М., 1973.

9. Нессельштраус У. Г. Искусство Западной Европы в средние века. Л., 1964.

10. Поэзия трубадуров. Поэзия миннезингеров. Поэзия вагантов. М., 1974.

11. Сопоцинский О. И. Искусство западноевропейского средневековья. М., 1964.

12. Тяжелов В. П. , Сопоцинский О. И. Искусство средних веков. М., 1975.

13. Ястребицкая А. Л. Западная Европа XI-XIII вв. М., 1979.

В IV в. началось вторжение племен из Северной Европы и Азии на территорию Римской империи, получившее наименование «Великого переселения народов». Долгое время римлянам удавалось сдерживать натиск варварских племен («варварами» римляне называли всех чужеземцев, говоривших на непонятном языке). Варвары заключали с Римом союзы, селились на приграничных с империей территориях и даже служили наемниками в римской армии. В 395 г. Римская империя разделилась на Восточную (Византию) и Западную. Последняя, ослабленная внутренними противоречиями, не могла противостоять варварам. В условиях непрекращающихся войн нарушались римские законы, сокращалась торговля, приходили в упадок города. В 410 г. Рим был захвачен и разграблен германскими племенами вестготов, в 455 г. — вандалов. В 476 г. вождь германских наемников Одоакр сместил последнего римского императора Ромула Августула и сам стал править Италией. Западная Римская империя пала.

Наступил этап Средневековья — исторической эпохи, продолжавшейся почти десять столетий. Наравне с поздней античностью Великое переселение народов стало одним из источников культуры Средних веков. Прежде чем искусство Средневековья приняло самобытную и яркую форму, оно должно было пройти через необходимый этап становления новых идеалов и принципов. Главную роль в этом процессе играло христианство. Именно церковь создала духовные предпосылки для совместного существования римлян и варваров, тем самым сплотив средневековое общество.

От античности средневековое искусство заимствовало некоторые художественные формы и ремесленные навыки. Так, приемы строительства храмов, создания мозаик, фресок и книжной миниатюры берут свое начало в Древнем мире. Однако использование этого опыта в искусстве раннего Средневековья было возможно лишь в тех областях, которые прежде являлись римскими провинциями, на остальных территориях долгое время господствовали традиции варваров.

На ранних этапах варварские государства пережили ряд ранних Возрождений: 
1. Теорориканское (остготское) – 454-526 гг. В период «Остготского возрождения» жили Боэций, Флавий Кассиодор, Симмах, Эннодий и др. А также был построен Мавзолей Теодориха в Равенне.

2. Каролингское – сер. 8 - нач. 9 вв. В этот период при дворе Карла Великого была созвана Академия в Аахене, реформированы библейские тексты, реорганизованы монастыри по образцу бенедектинских, необычайного расцвета достигло искусство книжной миниатюры. Одним из замечательнейших произведений Каролингского возрождения считается Утрехтская Псалтирь (IX в.).
3. Оттоновское возрождение – кон. 10 века. При дворе Оттона I возродилась Академия, где собирались просвещённые люди. Здесь развивалась литературная деятельность, переписывались рукописи, предпринимались попытки распространения знания классической латыни и римской литературы. Образование распространилось не только среди клириков, но и среди мирян, причём его могли получить и мальчики, и девочки. Многие знатные дамы говорили и читали на латыни и славились своей учёностью. Наиболее известной поэтессой была Хросвита Гандерсгеймская.

В X—XII вв. (а в ряде мест — и в XIII в.) в искусстве Западной Европы господствовал так называемый романский стиль, явившийся одним из важных этапов развития средневекового искусства. Романский стиль впитал в себя элементы позднеантичного и меровингского искусства, культуры Каролингского возрождения, а также искусства эпохи Великого переселения народов, Византии и мусульманских стран Ближнего Востока.
Архитектура романского стиля определялась потребностями паломнических церквей вместить большое количество людей, желавших принять участие в богослужениях и поклониться драгоценным реликвиям. Именно в романской архитектуре впервые в Средневековье появились огромные здания, целиком выстроенные из камня.

Для романских построек характерно сочетание ясного архитектурного силуэта и лаконичности наружной отделки — здание всегда тщательно вписывалось в окружающую природу, и поэтому выглядело особенно прочным и основательным. Этому способствовали массивные стены с узкими проёмами окон и ступенчато-углубленными порталами.

Основными постройками в этот период становятся храм-крепость и замок-крепость. Главным элементом композиции монастыря или замка становится башня — донжон. Вокруг неё располагались остальные постройки, составленные из простых геометрических форм — кубов, призм, цилиндров.

Если в раннем романском стиле главную роль в декоре играла настенная живопись, то в конце XI — начале XII вв., когда своды и стены обрели более сложную конфигурацию, ведущим видом храмового декора стали монументальные рельефы, украшавшие порталы, а часто и всю фасадную стену, в интерьере же сосредоточенные на капителях колонн.
Постепенно на смену романскому стилю приходит готический стиль. Готика зародилась в XII веке на севере Франции, в XIII веке она распространилась на территорию современных Германии, Австрии, Чехии, Испании, Англии. В Италию готика проникла позднее, с большим трудом и сильной трансформацией, приведшей к появлению «итальянской готики». В конце XIV века Европу охватила так называемая интернациональная готика. В страны Восточной Европы готика проникла позднее и продержалась там чуть дольше — вплоть до XVI века. 
В готической архитектуре выделяют 3 этапа развития: ранний, зрелый (высокая готика) и поздний(пламенеющая готика).
Готические соборы значительно отличались от монастырских церквей романского периода: романская церковь тяжеловесна и приземиста, готический собор лёгок и устремлён ввысь. Это связано с тем, что в готической архитектуре стали использовать новую конструкцию сводов. Если в романской церкви массивные своды покоятся на толстых стенах, то в готическом соборе свод опирается на арки, а те в свою очередь — на столбы. Боковое давление свода передаётся аркбутанам (наружным полуаркам) и контрфорсам (наружным опорам, своего рода «костылям» здания). Такая конструкция дала возможность уменьшить толщину стен, увеличить внутреннее пространство здания. Стены перестали служить опорой свода, что позволило проделать в них множество окон, арок, галерей. В готическом соборе исчезла ровная поверхность стены, поэтому стенная роспись уступила место витражу — изображению, составленному из скреплённых между собой цветных стёкол, которое помещали в проём окна. Внутри и снаружи собор украшало множество статуй и рельефов.

Скульптурное и живописное убранство соборов, выполненное на религиозные и светские сюжеты, несло в себе систему взглядов и представлений, которыми должны были руководствоваться в своей повседневной жизни люди Средневековья.

Церковь монастыря Сен-Дени́, созданная по проекту аббата Сугерия, считается первым готическим архитектурным сооружением. 

Важным событием в византийскои искусстве, разделившим все общество на противоборствующие лагери, стало борьба иконоборцев и иконопочитателей в VIII — начале IX веков. Иконоборцы считали священные изображения идолами, а культ почитания икон — идолопоклонством, ссылаясь на ветхозаветные заповеди («не сотвори себе кумира и никакого изображения того, что на небе вверху… не поклоняйся им и не служи им»). Необходимость такого радикального запрета на иконы была вызвана тем, что в Византии к 8 в. иконы становятся настоящими священными фетишами: появился обычай брать иконы в восприемники детей, примешивать соскобленную с икон краску в евхаристическое вино, причастие класть на икону, чтобы получить его из рук святых и т.д. Иными словами, с иконопочитанием происходило то, что раньше происходило часто с культом святых и почитанием мощей.
В 730 году император Лев III Исавр запретил почитание икон. Результатом иконоборчества стало уничтожение тысяч икон, а также мозаик, фресок, статуй святых и расписных алтарей во многих храмах. Иконоборчество было официально признано на Иконоборческом соборе в 754 году при поддержке императора Константина V Копронима, сурово ополчившегося против иконопочитателей, особенно монахов. При поддержке императрицы Ирины, вдовы Льва IV Хазара, в 787 году состоялся Седьмой Вселенский собор, утвердивший догмат иконопочитания и отменивший решение церковного собора 754 года, лишив его статуса «вселенского». 

Одним из ярых защитников икон стал Иоанн Дамаскин. По Иоанну Дамаскину, «иконы суть видимое невидимого и не имеющего фигуры, но телесно изображенного из-за слабости понимания нашего». Следовательно представляемый познающим субъектом образ не может быть тождественным своему трансцендентному Первообразу «по сущности», но он равен Ему «по ипостаси» и «по имени». И изображается на иконе, исходя из общей теории образа, не «природа» (человеческая или божественная), но Ипостась, что и сохраняет непостигаемость и неизобразимость Первообраза в иконных изображениях. 

С точки зрения христианской ортодоксии икона несет в себе свет некоторой духовной сущности, а точнее сказать — благодать Божию, и ее главная функция — напоминательная. Иконы, — говорят святые отцы и их словами Седьмой Вселенский Собор, утвердивший иконопочитание, — напоминают молящимся о своих первообразах, и, взирая на иконы, верующие «возносят ум от образов к первообразам». 
Тема 6. Искусство Древней Руси и Московского царства
План:

1. Древнерусское искусство 10-12 вв.

2. Искусство периода раздробленности и монголо-татарского ига (конец 12-13 вв.)

3. Искусство Московской Руси (14-16 вв.)
Литература: 
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1. Древнерусское искусство (10-12 вв.)

С приходом на Русь христианства начинается широкое строительство культовых зданий, церквей и монастырей. Одним из первых центральных монастырей был Киево-Печерский, основанный в середине XI в. Антонием и Феодосием Печерскими. Печеры, или пещеры, — это места, где первоначально селились христианские подвижники и вокруг которых потом возникало поселение, превращавшееся в общежительный монастырь. Наряду с Киевским известен также Ильинский подземный монастырь в Чернигове — уникальный историко-архитектурный памятник в толще Болдиной горы, по преданию основанный тем же Антонием около 1069 г. Еще одним таким знаменитым стал Печерский монастырь под Изборском Псковской области.

Монастыри становились центрами распространения духовных знаний. Рядовой монах мог стать летописцем, зодчим, иконописцем.
После принятия христианства в конце Х в. на Руси началось каменное строительство. Первые сооружения такого типа были построены византийскими мастерами. В 989 г. в Киеве была заложена Десятинная церковь Успения Богородицы. На ее содержание была отпущена десятая часть доходов князя. Во время Батыева нашествия в 1240 г. она была разрушена.
Археологические раскопки и исследование руин этого древнейшего храма Руси, осуществленные М.К. Каргером, позволили установить, что эта постройка площадью около 900 м2, увенчанная, по словам летописи, 25 верхами, т. е. главами, была грандиозной по замыслу и исполнению. Также многоглавым был 13-верхий Софийский собор в Киеве (1037), возведенный во времена Ярослава Мудрого. Одноименность соборов Киева и Константинополя призвана была утвердить равенство Руси с Византией.
В 30-е годы XI в. были построены каменные Золотые ворота с надвратной церковью Благовещения.
Выдающимся произведением зодчества Киевской Руси стал Софийский собор в Новгороде (1045—1050), в архитектурном облике которого уже угадываются некоторые черты будущего новгородского архитектурного стиля. Он значительно строже киевского, имеет пять куполов, расположенных в симметрическом порядке, гораздо мощнее и суровее сложенные из местного известняка стены.
2. Искусство 12-13 вв. (Раздробленность и монголо-татарское иго)

Эпоха феодальной раздробленности стала временем расцвета монументальных видов изобразительного искусства: архитектуры, фресковой живописи и иконописи.
Отличительными чертами новгородского архитектурного стиля были строгость, простота форм, скупость декоративных украшений. 

Последняя из княжеских церквей Новгорода, церковь Спаса на Нередице (1198), была полностью уничтожена в годы Великой Отечественной войны. В настоящее время она восстановлена в прежнем виде за исключением фресок.
Хотя нашествие татар непосредственно не затронуло Новгорода, однако вывоз ремесленников и сбор дани тяжело сказались на каменном строительстве. Лишь в 1292 г. после долгого перерыва, когда возводились деревянные церкви, был построен каменный храм Николы на Липне. Здесь впервые применяется новая строительная техника—старая кладка (чередование плоского кирпича, плинфы и камня на растворе извести с примесью мелко толченного кирпича, цемянки) заменяется кладкой из волховской плиты на растворе извести с песком. Такая строительная техника будет преобладать до XV в.

Зодчество Владимирской Руси XII—XIIIвв. Архитектурное искусство времени княжения Андрея Боголюбского, стремившегося к объединению Руси под рукой «владимирских самовластцев», подчинено общественной борьбе. Для защиты подступа к городу на уровне прежде сооруженной грандиозной линии валов Нового города с рублеными крепостными стенами в 1164 т. был возведен редчайший памятник русской военно-оборонительной архитектуры — Золотые ворота. 
Дмитриевский собор, датируемый 1194—1197 гг., принадлежит к распространенному в XII в. типу небольших четырех-столпных одноглавых храмов, какие строились на феодальных дворах. Но среди них он занимает выдающееся место. Его отличительная особенность — драгоценный резной убор на внешних стенах храма, который органически слит как с архитектурой, так и с пейзажем. На всех трех фасадах, кроме более скромного алтарного восточного, в центре узорной композиции помещена фигура библейского царя-псалмопевца и пророка Давида. Вокруг расположены рельефы, не связанные с фигурой Давида. Сам состав их очень интересен — из 566 резных камней только 46 изображений христианского характера. Основную массу рельефов составляют изображения растений, птиц и зверей, а также воинственных всадников, сцен борьбы и кровопролития.
Венцом творчества владимирских зодчих и резчиков по камню были соборы, возводившиеся приблизительно в одно время, — Рождественский собор в Суздале (1222—1225) и Георгиевский собор в Юрьеве-Польском (1230—1234). Современники справедливо сравнивали Георгиевский храм с драгоценным резным ларцом из слоновой кости.
Древнерусская живопись развивалась в XII—XIII вв. по двум направлениям: монументальная фреска и икона. Образцы фрескового искусства этого периода до нас не дошли, так как большинство храмов было или разрушено, или сожжено. Иконы сохранились в лучшей мере.
К древнейшим образцам русской иконописи относится икона Апостолов Петра и Павла из новгородского музея, датируемая XI в., большой поясной «Спас Вседержитель» из музея имени Андрея Рублева в Москве, который также связывают с XI в. От XII в. до нас дошло больше икон. Икона Святого Георгия — храмовый образ Георгиевского собора Юрьева монастыря в Новгороде, созданный около 1170 г. В XVI в. он был вывезен Иоанном Грозным и с тех пор хранится в Успенском соборе Московского Кремля. Один из самых ранних образцов икон деисуса — «Деисусный чин» XII в., раскрытый в 1936 г. в Успенском соборе Московского Кремля. Еще одна находка реставраторов в том же соборе — приуроченная к Владимирской школе икона XII в. «Спас Нерукотворный». В 1918 г. мастер Г.О. Чириков из-под покрова черной пленки открыл лица Марии и младенца, написанные в начале XII в. в Константинополе. Икону привозят в Киев, а затем перевозят во Владимир. Прославившаяся в этом городе, она стала называться Владимирской богоматерью. В XVI в. икона оказывается в Москве и становится главной святыней Московского государства. Суздальский «Спас Златые Власы», ярославские образы «Спаса Нерукотворного» и «Спаса Вседержителя», датируемые XIII в., свидетельствуют уже об отходе от иконописной отвлеченности и стремлении наметить идеал земного человека. В золотых волосах и голубых глазах суздальского Спаса проглядывает лицо русича. Один из древнейших образов особо почитавшегося на Руси святого Николая Чудотворца написан в середине XIII в. в Новгороде и хранится сейчас в Русском музее.

3. Культура Московской Руси (14-16 вв.)

Переломным для историко-культурного развития русских земель стали конец XV — XVI вв. Завершалось образование единого Русского государства, развернулось широкое градостроительство, налаживались международные торговые связи. 
Новые искания и традиции старого зодчества проявились в храмовом строительстве — в облике церкви Спаса на Ковалеве (1345) и церкви Успения на Волотовом поле (1352), разрушена во время Великой Отечественной войны). В них отразился переход к новому стилю второй половины XIV в. Образцами нового стиля являются церковь Федора Стратилата на Ручье (1360—1361) и церковь Спаса Преображения на Ильине улице (1374). Характерная черта этого стиля — нарядное внешнее убранство храмов. Их фасады украшены декоративными нишами, скульптурными крестами. Многие ниши украшают фресковые росписи. Церковь Спаса Преображения, расположенная в торговой стороне Новгорода, представляет собой типичный крестово-купольный одноглавый, четырех-столпный храм.

Одновременно с храмовым в Новгороде велось и крупное гражданское строительство. Совместно с немецкими новгородские мастера построили Грановитую палату (1433) для торжественных приемов и заседаний Совета господ. Новгородские бояре строили себе каменные палаты с коробовыми сводами. В 1302 г. в Новгороде был заложен каменный кремль, который впоследствии неоднократно перестраивался.

Начало каменного строительства в Москве относится ко второй четверти XIV в. Крупнейшей работой этого времени стало сооружение белокаменной крепости Московского Кремля. Кремль (до XIV в. назывался детинец) — это центральная часть древнерусских городов, обнесенная крепостными стенами с башнями. Кремль включает в себя комплекс оборонительных, дворцовых и церковных сооружений. Обычно Кремль располагался на высоких местах, на берегу реки или озера и был ядром города.

Московский Кремль — древнейшая центральная часть Москвы на Боровицком холме, на левом берегу реки Москвы. В 1366—1367 гг. по указу князя Дмитрия Ивановича (Донского) были возведены стены и башни из белого камня. В 1365 г. был построен белокаменный собор Чуда Архангела Михаила, у юго-восточного крыла был возведен придельный храм Благовещения. В последующее время на территории Московского Кремля были сооружены новые храмовые и гражданские здания.

Архитектура конца XV—XVI вв. отразила возрастание международной роли Русского государства. Наступает новый этап как в храмовом, так и в гражданском зодчестве. В строительстве наряду с русскими мастерами участвуют приглашенные зодчие из Италии.

Создание русского централизованного государства со столицей в Москве было ознаменовано строительством на месте старого — нового Московского Кремля, ансамбль которого окончательно сложился в конце XV — начале XVI вв. Кирпичная кладка и терракота вытесняли традиционную белокаменную.

В конце XV в., во время царствования Ивана III (1440—1505), началась перестройка Кремля, в которой приняли участие русские мастера из разных городов страны. Иван III пригласил также итальянских мастеров, признанных в Европе мастеров фортификационного дела — Пьетро Антонио Солари (1450— 1493), Марка Фрязина (XV в.), Алевиза Нового (конец XV — начало XVI в.). В 1485—1495 г. вокруг Кремля были возведены мощные кирпичные стены и башни. В 1485 г. Марк Фрязин возвел первую башню Кремля — Тайницкую, названную так потому, что под ней был вырыт колодец и тайный ход к Москве-реке, снабжавший москвичей водой в случае осады.

В это же время перестраивались и соборы Кремля. В 1475 — 1479 гг. итальянским зодчим Аристотелем Фиораванти был сооружен новый Успенский собор — по образцу Успенского собора во Владимире, но значительно больший по размерам. Псковскими мастерами был построен Благовещенский собор (1484— 1489), домовая церковь великих князей и церковь Ризположения (1484—1489).

Итальянский архитектор Алевиз Новый соорудил Архангельский собор (1505— 1508), во внешнем виде которого ярко выразился светский стиль архитектуры. 
В Московском Кремле возводились также и светские постройки. В их числе Княжеский дворец, состоящий из отдельных строений, связанных между собой переходами, крыльцами, сенями. От этого дворца сохранилась Грановитая палата (1487 — 1491), построенная итальянскими архитекторами Пьетро Антонио Солари и Марком Фрязиным. В законченном живописном ансамбле Московского Кремля воплотились идеи величия и силы единого Русского государства.

Продолжалось храмовое строительство и в других городах. По примеру Москвы монументальные соборы были воздвигнуты в Волоколамске, Дмитрове, Угличе, Ростове и в больших монастырях — Кирилле-Белозерском и др.

Интересным явлением в истории древнерусского зодчества XVI в. стал шатровый тип храма, в котором наиболее ярко выразилось национальное своеобразие русских традиций, основанных на деревянном зодчестве. Это было отступление от византийских традиций крестово-купольного храма. Одним из первых и самых великолепных памятников этого стиля стала устремленная ввысь (высота около 60 м) церковь Вознесения (1530—1532) в селе Коломенском под Москвой, что было для Руси новым типом строения и по форме, и по высоте. Храм этот рчл построен Василием III в честь рождения наследника престола, будущего царя Ивана Грозного. По типу шатрового храма был построен и собор Спасо-Андроникова монастыря, динамично устремленный вверх. Появление этого стиля стало наивысшим достижением русской архитектуры XVI в.

Выдающимся памятником русского зодчества стал Покровский собор (собор Покрова «на рву»), получивший название собора Василия Блаженного — по имени знаменитого московского юродивого, погребенного под одним из его приделов. Собор был построен в 1555—1561 гг. русскими зодчими Бармой и Постником в честь взятия русскими войсками Казани. 
Русская живопись XIV—XV вв. так же, как и зодчество, стала естественным продолжением живописи домонгольского периода. Особое распространение получила иконопись. Поскольку на Руси возводились деревянные храмы, не приспособленные к стенной росписи, иконы служили заменой стенной живописи. Новгородская иконопись в XIV в. развивалась медленно. На иконах, как правило, было изображение одного святого. Но если писалось несколько святых, все они изображались строго в фас, не были связаны между собой. Такой прием усиливал воздействие. Иконы этого периода новгородской школы характеризуют лаконичная композиция, четкий рисунок, чистота красок, высокая техника. С конца XIV в. икона в новгородской живописи занимает ведущее место, становится главным видом изобразительного искусства.

Псковская иконопись отличалась от новгородской трактовкой сюжета, типами лиц, смелостью композиции. Фигуры на псковских иконах более тяжелы и неподвижны.

Широкое распространение наряду с иконописью получила фреска (от итал. fresco — свежесть) — живопись по сырой штукатурке красками, разведенными на воде. В XIV в. фрески получают новые черты: композицию, пространственный характер, вводится пейзаж, усиливается психологизм изображения. Особенно проявились эти новшества в знаменитых новгородских фресках церкви Федора Стратилата на Ручье и церкви Успения на Волотовом поле — «Благовещенье», «Исцеление слепого» и др.

Среди художников XIV — XV вв. особое место занимает гениальный Феофан Грек (ок. 1340 — после 1405), родом из Византии. В Новгороде Феофан Грек расписал церковь Спаса Преображения на Ильине улице (1378). В Москве Феофан Грек расписывает церковь Рождества Богородицы (1395 —1396). Расписывает также Архангельский собор в Московском Кремле (1399). 
Другим известнейшим мастером этого времени был великий русский художник Андрей Рублев. Андрей Рублев участвовал в создании росписи и икон соборов Благовещенского в Московском Кремле (1405), Успенского во Владимире (1408), Троицкого в Троице-Сергиевой лавре (1425—1427), Спасского в Андрониковом монастыре (1420).

Живопись конца XV—XVI вв. представлена произведениями талантливого русского мастера Дионисия (ок. 1440—1502/03), который обладал огромной силой художника и богатой творческой фантазией. Он возглавлял большую артель, выполнял и княжеские, и церковные заказы. В 70-е гг. XV в. Дионисий создал росписи и иконы в Пафнутьево-Боровском монастыре под Москвой. Совместно с группой мастеров он расписывал стены Успенского собора в Московском Кремле, сохранившиеся фрагментарно до наших дней. Изображенные им образы мучеников, погибших за веру, отражают идеи защиты Отечества. Позже Дионисий работал в Иосифо-Волоколамском монастыре, в последние годы жизни вместе с сыновьями Владимиром и Феодосием расписал стены собора Рождества Богородицы Ферапонтова монастыря в Белозерском крае (1500—1503), о чем свидетельствует надпись на храме. 
Живопись конца XV—XVI в. характеризуется растущим интересом к реальным историческим лицам и событиям. Эти же мотивы начинают проникать и в другие виды культуры.
Тема 7. Художественные идеи и образы эпохи Ренессанса.
План:
1. Черты и периодизация Возрождения.

2. Проторенессанс и Ранее Возрождение.

3. Высокое Возрождение.

4. Позднее Возрождение и маньеризм.

5. Северное Возрождение.
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Первоначально черты Ренессанса обнаружились в Италии. Хронологически итальянское Возрождение распадлается на несколько этапов:
Проторенессанс – 13-14 вв.
Ранний Ренессанс  — 1420-1500.

Высокий Ренессанс — 1500 – 1580, до второй трети XVI в.

Поздний Ренессанс — вторая треть XVI.

Черты Возрождения:

Первоначально новое явление в европейской культурной жизни выглядело как возвращение к забытым достижениям античной культуры в области науки, философии, литературы, искусства, возвращение к классической «золотой латыни». Так, в Италии разыскивались рукописи античных писателей, извлекались из забытья произведения античной скульптуры, архитектуры.
От Античности Возрождение так же далеко, как и от Средневековья. В центре внимания мыслителей Возрождения находился человек, а не Создатель, как высшее мерило всего сущего, в силу чего подобная система взглядов получает название «гуманизм» (от лат. humanus — человечный). 

Структурообразующим элементом итальянского гуманизма становится возвышение индивидуальности. Античный скульптурный, живописный портрет — это скорее не портрет данного человека, а изображение некоего человеческого типа. Он максимально безличен, в то время как на портретах Возрождения лица даны всегда крупным планом, они замечательно красивы, иногда с неправильными чертами лица, но удивительно значительны, очень индивидуальны, часто до конца нераскрыты. Эстетика Ренессанса не только далека от античной, но и от предшествующей – средневековой. Так, по мысли деятелей возрождение самое идеальное и совершенное не трансцендентно, а имманентно (внутренне присуще) реальности, надо только суметь извлечь и воплотить эти идеалы.
Стоит также особо отметить, что в период Возрождения художник перестал персонифицировать ремесленника, а стал интеллектуалом и творцом. Так, Козимо Медичи склоняется к тому, что «редкие таланты — это небесные существа, а не ослы с поклажей».
Следствием ренессансных эстетических установок явились рационализм и наукообразность художественных теорий Возрождения, увлеченно разрабатывавших нормативы для композиторов, скульпторов, живописцев. Обсуждению законов перспективы, числовой симметрии, пропорции, анатомии много внимания уделил Леонардо да Винчи.

Основные представители итальянского Ренессанса:
	
	Проторенессанс
	Раннее Возрождение
	Высокое Возрождение
	Позднее Возрождение

	Художники
	Джотто
	Мозаччо, Учелло, Филиппо Липпи, Пьеро делла Франческа, Д. Беллини, А. Мантенья, С. Ботичелли.
	Леонардо да Винчи, Микеланджело, Рафаэль Санти, Джорджоне, Тициан
	П. Веронезе, Тинторетто, Я. Понтормо, А. Бронзино, Пармиджанино

	Скульпторы
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	А. Верроккьо
	

	Архитекторы
	А. ди Камбио
	Ф. Брунеллески
	Д. Браманте
	А. Палладио


Параллельно с итальянским Возрождением в Северной Европе развивается так называемое Северное Возрождение. Северное Возрождение тесно связано с итальянским Возрождением, но имеется ряд характерных отличий. Как таковое, Северное Возрождение не являлось однородным: в каждой стране оно имело определённые специфические черты. Так, в истории искусства принято выделять немецкое (А. Дюрер, М. Нитхард, Альтдорфер, Лукас Кронах Старший, Ганс Гольбейн Младший), нидерландское (братья Лимбурги, Р. Кампен, Ян Ван Эйк, Рогир Ван дер Вейден, Гуго Ван дер Гус, И. Босх, Питер Брейгель Старший, Х. Мемлинг), французское (Ж. Фуке, Ф. и Ж. Клуэ, Ж. Гужон), испанское, английское Возрождение.
Тема 8. Принципы Просвещения в литературе и искусстве России и Западной Европы
План:

1. Искусство 17 века: барокко и классицизм.

2. Искусство 18 века: рококо, классицизм, сентиментализм.

3. Английское искусство 18 века.

4. Русское искусство 18 века: барокко, рококо и классицизм.

Литература:

1. Базен Ж. Барокко и рококо. М., 2001.

2. Герман М. Уильям Хогарт и его время. М., 1977.

3. Гнедич П. П. Всемирная история искусств. М., 1996.

4. Даниэль С. Европейский классицизм. М., 2003.

5. Даниэль С. Рококо. От Ватто до Фрагонара. М., 2007.

6. Дасса Ф. Барокко. Архитектура между 1600 и 1750 годами. М., 2004.

7. История зарубежной литературы XVIII века. М., 1988.

8. Пинский Л. Ренессанс. Барокко. Просвещение. М., 2002.

9. Ренессанс. Барокко. Классицизм. Проблема стилей в западно-европейском искусстве XV - XVII веков. М., 1966. 

10. Федотова Е. Д. Барокко. М., 2007.

1. Искусство 17 века

Именно в XVII в. последовательное развитие мировых художественных стилей сменяется их параллельным развитием, взаимодополняющим сосуществованием. Если до этого в Европе готический стиль приходит на смену романскому, а затем сам сменяется ренессансным стилем, то в XVII в. почти одновременно возникают и развиваются большие мировые стили, имеющие наднациональный характер, охватывающие разные виды искусств, — барокко и классицизм.
Смена стилевых парадигм ускоряется.

Барокко
Происхождение термина “барокко” неясно, известен лишь перевод с итальянского: странный, вычурный, или «жемчужина неправильной формы», ит. – «грубый, фальшивый», фр. – «смягчать, растворять контур». Можно предположить, что барокко представляет собой не только художественный стиль (часто считают барокко лишь направлением искусства), но и особый образ отношения к миру и с миром. 

Возникновение барокко чаще всего связывают с Контрреформацией. Как считает современный французский теоретик Э. Маль, главными идеями церкви этого времени были: мученичество, видение, экстаз, смерть. Эти религиозные темы не могли существовать только на рациональной основе, к ним непременно должна была быть примешана сильная эмоция, впечатляющая верующего и оказывающая сильное воздействие на любого другого человека. В этом мощном эмоциональном заряде должно было запечатлеться не только мистическое состояние приобщения к религиозному таинству, но и торжествующее чувство победы церкви над ее реформаторами. Поэтому барокко возникает первоначально в религиозном искусстве, прежде всего в архитектуре. 

Может возникнуть вопрос: как же был связан с кризисом духа столь стремительный и динамичный (первоначально только художественный) стиль, как барокко, как оно в рамках церковного искусства смогло компенсировать духовную смуту и чувство растерянности? В искусстве барокко, даже когда оно непосредственно служило церкви, не очень-то много того, что называют благочестием, несмотря на то, что постоянно изображаются чудеса, видения, мистические экстазы. В этих экстазах слишком явно проступают чувственность, «плотскость» и даже прямая эротика.
Живопись барокко характеризуется динамизмом, «плотскостью» и пышностью форм, самые характерные черты барокко — броская цветистость и динамичность. 

Основные представители барокко:
	Живопись
	Караваджо, Рении, Караччи, Тьеполо, С. Роза, Пьетро да Кортона, Андреа Поццо, Бернардо Строцци, Эль Греко, Х. Рибера, Ф. Сурбаран, Д. Веласкес, Мурильо, П. Рубенс, А. Ван Дейк, Я. Йорданс, Ф. Снейдерс, Ф. Халс, Рембрандт, Рейсдал, Вермеер, Ян Стен, 

	Скульптура
	Л. Бернини

	Архитектура
	Джакомо Бароцци да Виньола, Джакомо делла Порта, Карло Мадерна, Франческо Борромини и Лоренцо Бернини, Ф. Мансар, Д. Фонтана


Классицизм
В основе классицизма лежат идеи рационализма, которые формировались одновременно с таковыми же в философии Декарта. 

Эстетическая теория классицизма формируется во французской драматургии и литературе:

1. Никола Буало-Депрео в произведении «Поэтическое искусство» впервые свел воедино теоретические принципы классицизма. На первый план выходит рациональная разработка темы («Любите мысль в стихах»). Разум господствует над чувствами и в содержании и в форме.

2. Творчество должно подчиняться законам: Пьер Корнель ввел закон 3-х единств (времени, места, действия). Зритель должен уйти из театра без противоречий и сомнений.

3. Пример Лафонтена раскрывает еще одну черту классицизма - морализаторство. Эстетика классицизма придаёт огромное значение общественно-воспитательной функции искусства.

4. Классицизм устанавливает строгую иерархию жанров, которые делятся на высокие (ода, трагедия, эпопея) и низкие (комедия, сатира, басня). Каждый жанр имеет строго определённые признаки, смешивание которых не допускается.
Архитектуре классицизма в целом присуща регулярность планировки и четкость объемной формы. Основой архитектурного языка классицизма стал ордер, в пропорциях и формах близкий к античности. Для классицизма свойственны симметрично-осевые композиции, сдержанность декоративного убранства, регулярная система планировки городов.
Архитектурный язык классицизма был сформулирован на исходе эпохи Возрождения великим венецианским мастером Палладио и его последователем Скамоцци. Принципы античного храмового зодчества венецианцы абсолютизировали настолько, что применяли их даже при строительстве таких частных особняков, как вилла Капра. Иниго Джонс перенёс палладианство на север, в Англию, где местные архитекторы-палладианцы (например, Кристофер Рен) с разной степенью верности следовали заветам Палладио вплоть до середины XVIII века.
В конце XVIII — начале XIX вв. такие города, как Эдинбург, Дублин, Варшава, Санкт-Петербург, Хельсинки, были полностью преображены архитекторами-палладианцами. 

Зачинателем классицизма в французской архитектуре становится Ф. Монсар, идеи которого продолжил реализовывать Ж. Адруэн-Монсар, создатель Собора Дома инвалидов и Вандомской площади. По сути, французский классицизм в архитектуре так и не смог оторваться от стилистики барокко, приняв форму «барочного классицизма». Яркими представителями классицизма в живописи стали Н. Пуссен, К. Лоррен и Ш. Лебрен.
2. Искусство 18 века.

В 18 веке в искусстве доминируют 2 крупных стиля: рококо и классицизм.

Рококо
Рококо́ (фр. rococo, от фр. rocaille — декоративная раковина, ракушка, рокайль) — стиль в искусстве (в основном, в дизайне интерьеров), возникший во Франции в первой половине XVIII века (во время регентства Филиппа Орлеанского) как развитие стиля барокко. Характерными чертами рококо являются изысканность, большая декоративная нагруженность интерьеров и композиций, грациозный орнаментальный ритм, большое внимание к мифологии, эротическим ситуациям, личному комфорту. Наивысшее развитие в архитектуре стиль получил в Баварии.
Архитектурный (точнее — декоративный) стиль рококо появился во Франции во времена регентства (1715—1723) и достиг апогея при Людовике XV, перешёл в другие страны Европы и господствовал в ней до 1780-х годов. Стиль рококо был продолжением стиля барокко или, точнее сказать, его видоизменением, соответствовавшим жеманному, вычурному времени. Он не внёс в архитектуру никаких новых конструктивных элементов, но пользовался старыми, не стесняя себя при их употреблении никакими традициями и имея в виду, главным образом, достижение декоративной эффектности.

Отбросив холодную парадность, тяжёлую и скучную напыщенность, нервность, аффективность искусства времён Людовика XIV и итальянского барокко, архитектура рококо стремится быть лёгкой, приветливой, игривой во что бы то ни стало; она не заботится ни об органичном сочетании и распределении частей сооружения, ни о целесообразности их форм, а распоряжается ими с полным произволом, доходящим до каприза, избегает строгой симметричности, без конца варьирует расчленения и орнаментальные детали и не скупится расточать последние. 

Появление стиля рококо обусловлено изменениями в философии, вкусах и в придворной жизни. Идейная основа стиля — вечная молодость и красота, галантное и меланхолическое изящество, бегство от реальности, стремление укрыться от реальности в пастушеской идиллии и сельских радостях. В живописной тематике рококо преобладают пасторали, буколика, то есть пастушеские мотивы, где персонажи не обременены тяготами жизни, а предаются радостям любви на фоне красивых ландшафтов в окружении овечек. Впервые черты этого стиля Другой, характерной чертой того времени, была эротика. Создано много картин, изображающих обнаженную натуру, различных нимф, Венеру. Крупнейшие представители рококо во Франции — Франсуа Буше, работавший в жанре портрета и пейзажа и Жан Оноре Фрагонар

В «чистом виде» музыкальный стиль рококо проявил себя в творчестве «великих французских клавесинистов» Франсуа Куперена («Великого») и Жана Филиппа Рамо (не менее великого, но без такого же «титула»). Совершенно в той же манере работали их менее известные сегодня современники: Луи Клод Дакен, Антуан Форкёре, Андре Кампра, Жозеф Бодэн де Буамортье, Луи Николя Клерамбо, Марин Маре и многие другие. Своей предтечей в один голос они объявляли великого Жана Батиста Люлли.
Классицизм
Открытие «подлинной» античной живописи при раскопках Помпей, обожествление античности немецким искусствоведом Винкельманом и культ Рафаэля, проповедуемый близким к нему по взглядам художником Менгсом, во второй половине XVIII века вдохнули в классицизм новое дыхание (в западной литературе этот этап называется неоклассицизмом). Крупнейшим представителем «нового классицизма» явился Жак-Луи Давид; его предельно лаконичный и драматичный художественный язык с равным успехом служил пропаганде идеалов Французской революции («Смерть Марата») и Первой империи («Посвящение императора Наполеона I»).
На грани барокко и классицизма колебались во Франции такие скульпторы, как Пигаль и Гудон. Своего наивысшего воплощения в области пластики классицизм достиг в героических и идиллических работах Антонио Кановы, черпавшего вдохновение преимущественно в статуях эпохи эллинизма (Пракситель).
Для решения крупных градостроительных задач эта эстетика была малоприменима. Уже при Людовике XV (1715-74) в Париже строятся градостроительные ансамбли в «древнеримском» вкусе, такие как площадь Согласия (арх. Жак-Анж Габриэль) и церковь Сен-Сюльпис, а при Людовике XVI (1774-92) подобный «благородный лаконизм» становится уже основным архитектурным направлением.

Наиболее значительные интерьеры в стиле классицизма были разработаны шотландцем Робертом Адамом, вернувшимся на родину из Рима в 1758 году. В трактовке Адама классицизм представал стилем, по изысканности интерьеров едва ли уступавшим рококо, что снискало ему популярность не только у демократически настроенных кругов общества, но и среди аристократии. Подобно своим французским коллегам, Адам проповедовал полный отказ от деталей, лишённых конструктивной функции.

Француз Жак-Жермен Суффло при строительстве в Париже церкви Сен-Женевьев продемонстрировал способность классицизма организовывать обширные городские пространства.
Тема 9. Основные тенденции в русском и западно-европейском искусстве 19 – 20 веков.
План:

1. Искусство 19 века: классицизм, эклектика, романтизм, реализм.

2. Русское искусство 19 века: романтизм, критический реализм.

3. Искусство конца 19-20 вв. Модернизм и авангард: модерн, декадентство, импрессионизм, постимпрессионизм, абстракционизм, дадаизм, футуризм, сюрреализм, экспрессионизм. Литература модернизма.

4. Искусство русского авангарда: лучизм, конструктивизм, футуризм, супрематизм.

5. Послевоенное искусство: поздний модернизм (абстрактный экспрессионизм, живопись цветового поля, лирическая абстракция, поп-арт) и актуальное искусство - минимализм, концептуализм, гиперреализм и др.

Литература:

1. Акопян К. З. XX век в контексте искусства. История болезни как повод для размышлений. М., 2005.

2. Вентури Л. Импрессионизм. Л., 1969.

3. Герман М. Модернизм. Искусство первой половины XX века. М., 2008.

4. Европейский романтизм. М., 1973.

5. Западное искусство. XX век. Проблемы интерпретации. М. ,2007.

6. Затонский Д. В. Европейский реализм XIX в. Линии и лики. М., 1984.

7. Майорова Н., Скоков Г. История мировой живописи. XIX век. Новые стили. М., 2009.

8. Раздольская В. Европейское искусство XIX века. Классицизм, романтизм. М., 2009.

9. Ревалд Д. История импрессионизма. Л., 1960.

10. Самосознание европейской культуры XX века. М., 1991.

11. Тейлор Б. Актуальное искусство: 1970-2005. М., 2006.

12. Тураев С. В. От просвещения к романтизму. М., 1983.

Классицизм

В середине XIX в. классицизм переродился в безжизненный академизм.
В XIX веке живопись классицизма вступает в полосу кризиса и становится силой, сдерживающей развитие искусства, причём не только во Франции, но и в других странах. Художественную линию Давида с успехом продолжал Энгр, при сохранении языка классицизма в своих произведениях зачастую обращавшийся к романтическим сюжетам с восточным колоритом («Турецкие бани»). Художники в других странах (как, напр., Карл Брюллов) также наполняли классицистические по форме произведения духом бесшабашного романтизма; это сочетание получило название академизма. Его рассадниками служили многочисленные академии художеств. В середине XIX века против консерватизма академического истеблишмента бунтовало тяготеющее к реализму молодое поколение, представленное во Франции кружком Курбе, а в России — передвижниками.

Поздней стадией классицизма в Европе стал ампир. Зарождается во Франции и связан с Наполеоном.  

Ориентируясь как и классицизм, на образцы античного искусства, ампир включил в их круг художественное наследие архаической Греции и имперского Рима, черпая из него мотивы для воплощения величественной мощи и воинской силы: монументальные формы массивных портиков (преимущественно дорического и тосканского ордеров), военную эмблематику в архитектурных деталях и декоре (ликторские связки, воинские доспехи, лавровые венки, орлы и т. п.). Ампир включил в себя также отдельные древнеегипетские архитектурные и пластические мотивы (большие нерасчленённые плоскости стен и пилонов, массивные геометрические объёмы, египетский орнамент, стилизованные сфинксы и т. п.) .
В период империи Наполеона I целям прославления успехов государства служила мемориальная архитектура (триумфальные арки, памятные колонны), иногда повторявшая древнеримские образцы (арка на площади Каррузель в Париже, 1806, архитекторы Ш. Персье и П. Фонтен, — повторение арки Септимия Севера в Риме).

Ампир получил самобытные национальные черты в Великобритании (там его называли «регентским стилем»; характерный пример — ансамбль Трафальгарской площади), а также в Италии и странах Скандинавии. В России и в Германии он стал выразителем идей государственной независимости, которую народы этих стран отстаивали в антинаполеоновских войнах.

В период, последовавший за наполеоновскими войнами, классицизму приходилось уживаться с романтически окрашенной эклектикой, в частности с возвращением интереса к средневековью и модой на архитектурную неоготику (Биг Бен, Тауэрский мост, Вестминстерский дворец, Нойшванштайн). В связи с открытиями Шампольона набирают популярность египетские мотивы. Интерес к древнеримской архитектуре сменяется пиететом перед всем древнегреческим («неогрек»), особенно ярко проявившимся в Германии и в США. Немецкие архитекторы Лео фон Кленце и Карл Фридрих Шинкель застраивают, соответственно, Мюнхен и Берлин грандиозными музейными и прочими общественными зданиями в духе Парфенона. Глиптотека в Мюнхене, Музей им. Пушкина.

Неогрек отличается от классицизма (и ампира в частности) подчёркнуто археологическим, детальным подходом к воспроизведению греческой классики, очищенной от влияния древнеримской архитектуры и итальянского ренессанса; идеологически, принадлежит к эпохе эклектики, а не классицизма. В России (прежде всего в Москве) вошёл в моду в конце 1860-х годов и продержался до прихода стиля модерн в конце XIX века.

Во Франции чистота классицизма разбавляется свободными заимствованиями из архитектурного репертуара ренессанса и барокко (см. боз-ар). Боз-ар (фр. beaux-arts, буквально «изящные искусства») — эклектический стиль архитектуры, в противовес распространившемуся в середине XIX века увлечению национальным средневековьем (неоготика, неовизантизм, псевдорусский стиль) продолжавший традиции итальянского ренессанса и французского барокко.
Представителями ампира, неоклассицизма и эклектики на русской почве стали А.Д. Захаров, А.Н. Воронихин, К.И. Росси, В.П. Стасов, А.А. Монферран, О.И. Бове, Д.И. Жилярди, К.А. Тон.
Романтизм

Черты:

1. Романтизм утверждает культ природы, чувств и естественного в человеке. Именно в эпоху романтизма оформляются феномены туризма, альпинизма и пикника, призванные восстановить единство человека и природы. Востребованным оказывается образ «благородного дикаря», вооруженного «народной мудростью» и не испорченного цивилизацией.

2. Романтизм выводит на арену и нового героя: теперь это герой-бунтарь, маргинал. Революция провозгласила свободу личности, но та же революция породила дух стяжательства и эгоизма. Эти две стороны личности (пафос свободы и индивидуализм) весьма сложно проявились в романтической концепции мира и человека. Героя влечет к смерти, часто он кончает жизнь самоубийство.

3. Пробуждается интерес к фольклору (прошлое, мифологическая, сказочная эпоха – некоторое золотое время). С таким пассеизмом часто связано собирание сказок (братья Гримм, Афанасьев), интерес к историческим реалиям, что политически проецируется в национализме. 

4. Для романтизма также характера определенная доля иррационализма, мистицизма, визионерства.
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	О.А. Кипренский, В.А. Тропинин, К.П. Брюллов

	Музыка
	Ф. Шуберт; Э. Т. А. Гофман, К. Вебер, Р. Вагнер, Ф. Мендельсон, Р. Шуман; Н. Паганини, В. Беллини, Д. Верди, Дж. Россини, Доницетти, Г. Берлиоз, Д. Ф. Обер, Дж. Мейербер, Ф. Шопен, Ференц Лист.
	М. И. Глинка.

	Литература
	Йенская школа (В. Г. Ваккенродер, Людвиг Тик, Новалис, братья Ф. и А. Шлегели), братья Гримм, Э. Т. А. Гофмана, Г Гейне, Г. фон Клейст, Озерная школа (У. Вордсворт и С. Кольридж), М. Шелли, Д. Китс, У. Блейк, Ж.Сталь, Ламартин, В. Гюго, П. Мериме, Ж. Санд, В. Ирвинг, Ф. Купер, У. К. Брайант, Э. По, Г. Лонгфелло, Г. Мелвилл
	В.А. Жуковский, К.Ф. Рылеев, А.С. Пушкин, М. Ю. Лермонтов.


Реализм
К середине столетия реализм становится господствующим направлением в европейской культуре.

Реализм возник во Франции и Англии в условиях утвердившихся капиталистических отношений. Социальные противоречия и недостатки капиталистического строя определили резко критическое отношение к нему писателей-реалистов. Они обличали стяжательство, вопиющее неравенство, эгоизм, лицемерие. По своей идейной целенаправленности он становится критическим реализмом. Вместе с тем творчество великих писателей-реалистов пронизано идеями гуманизма и социальной справедливости.
	
	 
	Русский реализм

	Живопись
	 Ж. Ф. Милле, Г. Курбе, 
	Товарищество передвижных выставок

	Литература
	 О. де Бальзак, Стендаль, Ги де Мопассан, Г. Флобер, В. Скотт, Ч. Диккенс, У. Теккерей, Д. Голсуорси, Д. Б. Шоу 
	Н.В. Гоголь, И.С. Тургенев, И.А. Гончаров, М.Е. Салтыков-Щедрин, А.Н. Островский, поэты Н.А. Некрасов, Ф.И. Тютчев, А.А. Фет, Л.Н. Толстой, Ф. М. Достоевский, Н. С. Лесков, М. Горький


Во второй половине XIX в. в Западной Европе культурным центром становится Франция. Отталкиваясь от реализма и романтизма, возникают новые художественно-эстетические теории, получившие большую или меньшую популярность. Все эти течения были названы общим понятием «модернизм». Модерни́зм (итал. modernismo — «современное течение»; от лат. modernus — «современный, недавний») — направление в искусстве и литературе конца XIX-XX века, характеризующееся разрывом с предшествующим историческим опытом художественного творчества, стремлением утвердить новые нетрадиционные начала в искусстве, непрерывным обновлением художественных форм, а также условностью (схематизацией, отвлечённостью) стиля. Главным содержанием модернизма становится поиск новых форм художественной изобразительности.
	Прерафаэлиты
	Д. Г. Россети, Э. Миллес, Э. Берн-Джонс, У. Моррис

	Символизм
	П. Верлен, А. Рембо, О. Малларме, Г. Гофмансталя, Ш. Бодлер, Лотреамон, М. Метерлинк, Ш. Бодлер, Г. Ибсен, В. Брюсов, А. Блок, Ф. Сологуб, А. Белый, К. Бальмонт, В. Иванов, З. Гиппиус, А. Скрябин, М. Врубель, О. Бердслей, 

	Модерн (ар-нуво)
	Г. Климт, группа Наби, А. Муха, Ф. Ходлер, Л. Бакст, А. Бенуа, О. Роден

	Импрессионизм
	К. Моне, Э. Мане, Э. Дега, О.Ренуар, А. Сислей, К. Писсарро, Б. Моризо, М. Кассат, Д. Сарджент, К. Коровин, М. Равель, К. Дебюсси.

	Постимпрессионизм
	П. Сезанн, П. Гоген, В. Ван Гог, Синьяк, Ж. Сёра.

	Фовизм
	А. Матисс, А. Дерен, М. Вламинк, К. ван Донген, А. Марке

	Кубизм
	Ж. Бран, Х. Грис, П. Пикасса

	Дадаизм
	М. Дюшан, Х. Миро, Ф. Пикабия, Х. Арп, О. Фрейндлих, Т. Тцара, 

	Сюрреализм
	А. Бретон, С. Дали, М. Эрнст и Р. Магритт.

	Футуризм
	Д. Балла, У. Боччони, Л. Руссоло, К. Карра, Д. Северини.

	Экспрессионизм
	П. Клее, Э. Шиле, О. Кокошка, объединение «Мост» (Э. Кирхнер, Э. Нольде), «Синий всадник», М. Бекман, К. Хоффер, О. Дикса


Русский авангард в начале 20 века представлял собой достаточно самобытное художественное явление, которое оказало значительное влияние на все западное искусство. Среди самостоятельных и оригинальных направлений русского авангарда можно выделить: абстракционизм (В. Кандинский, М. Ф. Ларионов и Н. С. Гончарова), конструктивизм, русский футуризм (К. Малевич, Д. Бурлюк, Н. Гончарова, Л. Попова, А. Экстер), супрематизм.
Методические указания к семинарским занятиям

Семинарское занятие №1. Сущность и генезис искусства.
1. Сущность искусства: понятие, этимология.

2. Функции искусства.

3. Виды искусства и их классификации. Свободные искусства.

4. Проблема генезиса искусства: 

· Искусство как коммуникация в теории Выготского; 

· Игровая теория происхождения искусства Хейзинги;

· Имитативная теория античности. Искусство и мимесис;

· Магическая теория (Э.Тайлор. С.Рейнак, С.Н.Замятнин, Я.Я.Рогинский). 
· Мифологическая гипотеза (À.Ламинь-Эмперер. À.Леруа-Гуран). 
· Компенсаторная гипотеза. 
· Гипотеза демонстрации трофеев. 
· Экологическая или демографическая гипотеза. 
· Гипотеза информационного взрыва. 

· Искусство как реализация «инстинкта украшения» (О. Вейнигер, К. Грос). 

5. Понятие художественного образа. Образ как результат взаимодействия субъекта и произведения искусства.

6. Понятие канона и стиля. Стиль как художественная парадигма.

7. Специфическое место искусства в культуре. Связь искусства с другими формами духовного освоения действительности (Искусство и религия, искусство и мораль, искусство и политика, искусство и повседневность и т.д.). 

8. Личность художника: эстетические и психологические измерения. Психология художественного творчества. Художественный гений и талант. Биография художника как культурно-эстетическая проблема.

Литература:
11. Адорно Т. Эстетическая теория. М., 2001.

12. Борев Ю. Эстетика. В 2-х т. Смоленск, 1997.

13. Выготский Л. С. Психология искусства. М., 1978.

14. Емохонова Л. Е. Мировая художественная культура. М., 1998.

15. Искусство в системе культуры. Л., 1987.

16. Коган М. С., Холстова Т. В. Культура-философия-искусство. М., 1980.

17. Мамонтов С. П. Основы культурологии. М., 1996. (Гл. 9, 10. Искусство как чувственная сфера культуры.) С. 159-196.

18. Мартынов В. Ф. Мировая художественная культура. Минск, 1997.

19. Порус В. Н. Искусство и понимание: сотворение смысла // Заблуждающийся разум?: Многообразие вненаучного знания / Отв. ред. и сост. И. Т. Касавин. М.,1990. С. 256-277.
20. Рогинский Я. Я. Об истоках возникновения искусства. М., 1982.

21. Самосознание культуры и искусства ХХ века. Западная Европа и США. М., Спб., 2000.

22. Философский энциклопедический словарь. М., 1989. («культура», «искусство»).

23. Хейзинга Й. Homo Ludens; Статьи по истории культуры. М.,1997.
24. Щеглова Л. В. Эстетический  идеал как способ универсализации человека // Электронная библиотека ВГПУ.

25. Яковлев Е. Г. Искусство и мировые религии. М., 1985.

Семинарское занятие № 2. Основные тенденции в искусстве в конце XIX-XX вв.

1. Кризис культуры на рубеже 19-20 веков и его отражение в искусстве. Модерн и декаданс.

2. Импрессионизм и постимпрессионизм во Франции, его влияние на искусство других стран.

3. Новые течения в искусстве модернизма (от кубизма до абстрактного экспрессионизма). Формалистические направления  в искусстве: кубизм, фовизм, экспрессионизм, сюрреализм, оп-арт, поп-арт и др. От бессюжетного к беспредметному и нефигуративному искусству.
4. Актуальное искусство. Новое виды искусства: перформенс, хэппенинг, видео-арт, лэнд-арт, энвайромент и пр. От минимализма и концептуального искусства 1970-х к новой фигуративности 1980-х. Искусство 1990-2000-х гг.: глобализация и мультикультурализм.
5. Кино и видео как массовые виды искусства в «экранной» культуре XX века.

Литература:
1. Популярная художественная энциклопедия. М., 1986.

2. Азизян И. А. Диалог искусств XX века. М., 2008.

3. Акопян К. З. XX век в контексте искусства. История болезни как повод для размышлений. М., 2005.

4. Вентури Л. Импрессионизм. Л., 1969.

5. Герман М. Модернизм. Искусство первой половины XX века. М., 2008.

6. Западное искусство. XX век. Проблемы интерпретации. М.,2007.

7. История зарубежного искусства. М., 1984.

8. История зарубежной музыки. XX век. М., 2007.

9. Кричевская Ю. Р. Модернизм в русской литературе: эпоха серебряного века. М., 1994.

10. Крючкова В. А. Антиискусство. Теория и практика авангардистских движений. М., 1985.

11. Неклюдова. Традиции и новаторство в русском искусстве конца XIX – начала XX века. М., 1992.

12. Ортега-и-Гассет К. Дегуманизация искусства. М., 1991.

13. Ревалд Д. История импрессионизма. Л., 1960.
14. Рычкова Ю. В. Энциклопедия модернизма. М., 2002.
15. Самосознание европейской культуры XX века. М., 1991.

16. Тейлор Б. Актуальное искусство: 1970-2005. М., 2006.

17. Фокин М. Против течения. Л., 1981.

18. Чегодаев А. Д. Импрессионисты. М., 1971.

Примерная тематика докладов и рефератов

1. Специфика художественного образа в эстетическом взаимодействии.
2. Психология искусства.

3. Этнографическое исслование народов Австралии, Африки и Океании и его роль в изучении первобытного искусства.

4. Памятники первобытной художественной культуры на территории нашей страны.

5. Эволюция палеолитического искусства: от натурального макета к наскальной живописи.
6. Эволюция архитектуры Древнего Египта: мастаб, зиккурат, пирамида.

7. Художественный мир Древней Индии.

8. Художественное своеобразие Древнего Китая и Японии.

9. Греческое искусство вазовой росписи.

10. Отличительные особенности греческих архитектурных ордеров.

11. Связь античной традиции с художественной культурой западноевропейского средневековья и Возрождения.

12. Интерпретация сюжетов античной мифологии и литературы в живописи, скульптуре, театре, литературе, киноискусстве.

13. Художественные элементы рыцарской культуры.
14. Проблема образа в искусстве Византии.
15. Основные сюжеты и образы художественной культуры средневековья.
16. Стилистические особенности «пламенеющей готики».
17. Художественная культура средневековой Японии.

18. Арабо-мусульманская художественная традиция (книжная миниатюра, каллиграфия и рукописные книги, орнамент).

19. Философский смысл русской иконы.

20. Сюжеты и образы древнерусской живописи.

21. Проблемы личности в искусстве Возрождения.

22. Гуманизм как основа новой системы ценностей европейской культуры в искусстве.

23. Садово-парковое искусство эпохи Просвещения.

24. Театральный костюм, грим и искусство декорации эпохи Просвещения.

25. Искусство барокко: «мученичество, видение, экстаз, смерть».

26. Декадентство как система идей.

27. Влияние на художественную культуру 20 века философии интуитивизма, идей Ф. Ницше, Э. Гуссерля, В. Дильтея, психоанализа.

28. Художественные аспекты повседневности: дизайн, художественная фотография, реклама.

29. Культура и аудитория в интерпретации неоавангарда, попкультуры, контркультуры.

30. Активная роль публики и ориентация художественного творчества на определённый способ чувственного восприятия (выставки, реклама, комиксы, газеты, хеппенинги, поп-арт, перформенс и т. д.).
Примерные вопросы к зачету
1.
Происхождение и назначение искусства.

2.
Место искусства в системе культуры.

3.
Проблемы периодизации мировой художественной культуры.

4.
Первобытное искусство и его особенности.

5.
Первобытное искусство позднего палеолита. Анимизм в живописи. Первобытное искусство мезолитической эпохи. Петроглифы. Мезолитическая архитектура.

6.
Художественная культура Древнего Египта. Особенности развития. Периодизация.

7.
Архитектура Древнего Египта.

8.
Изобразительное искусство Древнего Египта. Скульптура. Живопись.

9.
Литература Древнего Египта.

10.
Художественная культура Древней Передней Азии. Архитектура Древней Месопотамии.

11.
Художественное своеобразие античной культуры. Периодизация. Основные центры.

12.
Архитектура Древней Греции. Ордерная система.

13.
Скульптура и живопись Древней Греции.

14.
Древнегреческие литература и театр.

15.
Античная мифология в культуре и искусстве.

16.
Греческие и восточные традиции в художественной культуре Древнего Рима.

17.
Архитектура и скульптура Древнего Рима. Скульптурный портрет.

18.
Художественная культура эпохи средневековья. Периодизация. Основные центры.

19.
Художественная культура романского периода. Изобразительное искусство (архитектура, скульптура, книжная миниатюра).

20.
Художественное своеобразие готики.

21.
Искусство Византии. Византийские традиции в художественной культуре Древней Руси.

22.
Искусство Древней Руси. Периодизация. Основные центры. Художественные особенности древнерусской архитектуры и живописи.

23.
Художественная культура эпохи Возрождения. Смысл термина «Возрождение». Гуманизм как ведущий принцип духовной культуры Возрождения и его  реализация в искусстве.

24.
Периодизация искусства эпохи Возрождения. Основные центры. Формирование школ.

25.
Искусство Высокого Возрождения в Италии. Крупнейшие мастера. Роль личности мастера в художественной культуре Ренессанса.

26.
Художественное своеобразие Северного Возрождения.

27.
Основные художественные принципы культуры Нового времени. Проблема стиля. Барокко. Классицизм.

28.
Специфика русской художественной культуры 17-18 веков.

29.
Основные особенности  русской и западноевропейской художественной культуры XIX века.

30.
Художественная культура рубежа 19-20 веков. Общность художественных тенденций России и Западной Европы.

31.
 Западноевропейское искусство конца 19 - начала 20 века. Новые стили и течения.

32.
Импрессионизм и постимпрессионизм.

33.
Особенности авангардной художественной культуры (эстетические концепции и традиции).

34.
Понятие стиля и направления в искусстве. Понятие жанра.

35.
«Серебряный век» в русской литературе и искусстве.

36.
Основные тенденции в художественной культуре 20 века: массовизация, дегуманизация, «цитатность», «экранность», «фельетонизм», эстетизм и т.д.

37.
Основные художественные принципы постмодернизма.

38.
Искусство XX века и его основные художественные особенности.

Критериальная база рейтинговой оценки учебных достижений студентов 

	Вид учебной деятельности студента


	Баллы

	Присутствие на занятиях


	10 баллов

	Контрольные мероприятия (промежуточный и итоговый контроль в форме теоретического и визуального тестирования, творческих контрольных заданий)


	15 баллов

	Выступление на семинарском занятии


	15 баллов

	СРС: самостоятельные письменные работы, реферирование монографий, разработка и презентация творческих проектов, участие в учебно-воспитательном мероприятии по дисциплине


	30 баллов

	Зачёт
	40 баллов

	Итого
	100 баллов


1. Студент, набравший 30 баллов, допускается к сдаче зачёта.

2. Студент, набравший 60 и менее баллов, получает отметку «незачтено».

3. Студент, набравший 61-100 баллов, получает отметку «зачтено».

При семестровой аттестации студентов критериями выставления оценки на зачёте выступает степень полноты освоения студентом основного содержания дисциплины «История мировой литературы и искусства», изученной в семестре:

оценка 35-40 баллов выставляется студенту:

· продемонстрировавшему всестороннее осознанное систематическое знание учебно-программного материала и умение им самостоятельно пользоваться (студент должен уметь решать задачи, соответствующие этапу его обучения, указанному в программе по дисциплине, и требованиям, указанным в Государственном образовательном стандарте);

· проявляющему творческие способности в понимании, изложении и использовании программного материала; 

· умеющему свободно выполнять практические задания; 

· освоившему основную литературу и знакомому с дополнительной литературой, рекомендованной программой; 

· усвоившему взаимосвязь основных понятий дисциплины, значимых для приобретения профессиональных компетенций.

оценка 26-34 баллов выставляется студенту:

· продемонстрировавшему полное знание учебно-программного материала;

· успешно выполнившему предусмотренные программой задачи;

· освоившему основную рекомендованную литературу;

· показавшему систематический характер знаний по дисциплине и способному к их самостоятельному пополнению и обновлению в ходе дальнейшей учёбы и профессиональной деятельности;

· знания и умения которого в основном соответствуют требованиям, установленным выше, но при этом студент допускает отдельные неточности, которые он исправляет самостоятельно при указании преподавателя на данные неточности.

оценка 15-25 баллов выставляется студенту:

· продемонстрировавшему знание основного учебно-программного материала в объёме, необходимом для дальнейшего обучения и предстоящей работы по профессии;

· справляющемуся с выполнением заданий, предусмотренных программой;

· обладающему необходимыми знаниями, но допускающему неточности при ответе или выполнении заданий;

· показывающему осознанное усвоение большей части изученного содержания и исправляющему допущенные ошибки после пояснений, данных преподавателем.

оценка 1-14 баллов выставляется студенту:

· продемонстрировавшему существенные пробелы в знаниях основного учебно-программного материала;

· допустившему принципиальные ошибки в выполнении предусмотренных программой заданий;

· обнаруживающему незнание большей части изученного в семестре материала;

· не справляющемуся с решением практических задач и не способного ответить на вопросы преподавателя.
Рекомендация по использованию контрольно-измерительных материалов для оценки степени усвоения материала

Методическая копилка кафедры теории и истории культуры по дисциплине «История мировой литературы и искусства» предполагает наличие большого числа поливариативных заданий для оценки уровня знаний и подготовки студентов по изучаемой дисциплине, соответствующих целям и дидактически единицам дисциплины.

Контрольно-измерительные материалы делятся на ряд групп, учитывающих ряд факторов:

1. количество времени, которое лектор может позволить выделить на проверку уровня знаний студентов; 

2. вариативность способов выполнения заданий: в методической копилке имеются не только материалы, предполагающие проверку знаний, но и творческие задания, предполагающие игровой элемент;

3. вариативность в плане сложности заданий: с учетом специфики индивидуальных особенностей студентов, уровня их подготовки.

4. по форме контроля: промежуточный, итоговый контроль, проверка остаточных знаний.

С учетом этих факторов задания распадаются на следующие группы:

I. Тестовые задания:

А) С количеством вопросов не более 10 (варианты прилагаются);

Б) С количеством вопросов не более 20 (варианты прилагаются);

В) С количеством вопросов не более 50 (варианты прилагаются);

Г) С количеством вопросов не более 150, для проведения тестирования на два академических часа или в рамках внутригрупповой олимпиады (варианты прилагаются).

II. Визуальное тестирование – нацелено на оценку узнавания самых значительных произведений мирового искусств. (Варианты визуального тестирования по Возрождению прилагаются).

III. Кроссворды и чайнворды – нацелены на проверку знаний в игровой форме.

Примерные задания контрольных работ по дисциплине

Вариант 1.

1. Как соотносится искусство с другими сферами общественной жизни: моралью, политикой, философией, религией, правом, наукой? 
2. Какое значение имело изобретение прямой линейной перспективы на ранних этапах Возрождения? Сравните ее с обратной перспективой византийский икон и сформулируйте специфику новой формы отражения окружающей действительности.
Вариант 2.

1. Модернизм: пустое формотворчество или новые формы художественной выразительности? Как модернизм расширил границы искусства и наши представления о нем?

2. Как меняется роль реципиента произведений искусства в художественных стратегиях актуального искусства?

Вариант 3

1. Проблема реализма в искусстве: должно ли искусство быть миметичным и правильно отражать явления окружающей действительности? Является ли сам реалистический метод, основанный на принципах линейной перспективы, адекватным отражением действительности?

2. Можем ли мы говорить о «большом стиле» в современном искусстве? Если да, определите его черты. Если нет, возможно ли возвращение к стилевой парадигме в будущем?
Методические указания по организации самостоятельной работы студентов
Учебно-методический комплекс по дисциплине «История мировой литературы и искусства» предполагает наличие  разнообразных многовариативных форм самостоятельной работы студентов:

1. Написание самостоятельных письменных работ.

Работы должны оцениваться по следующим критериям:

· Обоснованность актуальности выбранной темы;

· Раскрытость темы;

· Четкость и ясность изложения материала;

· Оригинальность изложения проблемы;

· Новизна, теоретическая или практическая значимость;

· Историографическая проработанность темы (количество и качество единиц в списке литературы).

Форма проверки: заочная или проведение короткого собеседования по теме письменной работы.

2. Реферирование монографии (список монографий прилагается). 

Объем реферата по монографии – 10-12 страниц. Критерии оценки реферата:

1. Уяснение основных положений монографии, раскрытие содержания монографии;

2. Глубина анализа прочитанного материала;

3. Проработанность критической литературы по монографии (какие дискуссии и критические нарекания она вызвала);

4. Эмоциональное отношение студента к прочитанному материалу, полемика с автором монографии или апологетика основных положений книги.

Форма проверки: заочная или проведение короткого собеседования по теме письменной работы.

3. Разработка и реализация творческого проекта «Мой музей произведений искусства». Рекомендации по созданию проекта и критерии его оценки прилагаются.

4. Составление словаря терминов по дисциплине. 

Форма отчетности: список терминов и определений в алфавитном порядке со списком литературы (словари, энциклопедии и пр.)

Критерии оценки:

1. Количество дефиниций;

2. Качество определений;

3. Содержание глоссария: раскрыты ли основные понятия курса?

4. Количество использованных словарей и энциклопедий.

Творческий проект «Мой музей произведений искусства»

Ваша цель – разработать собственный проект музея визуальных искусств. При создании проекта вам необходимо руководствоваться следующими принципами:

1. Необходимо отобрать на ваше усмотрение 30 произведений искусства любого художника, любого исторического периода и стиля, направления и школы, которые обладают наибольшей ценностью для вас и соответствуют вашим интересам в области истории искусства. Помните: вы вольны отбирать произведения любых видов визуального искусства: живописные полотна, скультуры, инсталляции, видео-арт работы и пр. Вы также можете сконцентрироваться только на одном периоде, стиле и даже художнике. Поэтому в вашем виртуальном музее могут оказаться как хрестоматийные и всемирно известные художественные произведения, так и работы малоизвестных художников (в том числе и местных волгоградских).

2. Вы должны подойти к созданию проекта творчески: желательно представить его не только в письменной форме (реферат, эссе, отчет), но и реализовать его в одной из нижеперечисленных форм: 

· интернет-сайт, 

· планы и чертежи, 

· трехмерные модели (из бумаги, картона, папье-маше и пр.) и мн. др. 

Чем ярче и интереснее окажется реализация вашего проекта, тем выше она будет оценена.

3. В проекте вы должны особо акцентировать вашу мотивацию при отборе произведений искусства: почему именно эти, а никакие другие полотна, скульптуры, инсталляции попали в ваш музей? Какими критериями отбора вы руководствовались? 

4. Продумайте кураторскую концепцию музея: как именно вы расположите произведения искусства? Почему вы расположите их именно в таком порядке? Продумайте название выставки. (Например, «Неожиданные мотивы в полотнах Ренессанса», «Бесформенное в искусстве XX века», «Преодолевая границы: современные африканские художники в европейском контексте» и т.д.)

5. Подумайте о зрителе - посетителе вашего музея: на какую аудиторию направлен ваш проект? Дети, пожилые люди, люди с ограниченными физическими возможностями? Что вы позволите делать им в стенах музея? Будете ли вы активизировать творческие потенции посетителей: позволите им рисовать, танцевать, петь? Позволите ли им сидеть на полу? Трогать произведения искусства?

Проекты оцениваются по следующим параметрам: 

· Оригинальность формы исполнения проекта,

· Четкая мотивация отбора произведений искусства,

· Оригинальность кураторской работы, общей концепции выставки,

· Продуманность взаимодействия со зрителем.

Форма проверки: заочная или в рамках семинарского занятия или воспитательного мероприятия.
Рекомендации по активизации познавательной деятельности студентов

Учебно-методический комплекс по дисциплине «История мировой литературы и искусства» кафедры теории и истории культуры предполагает ряд мероприятий по активизации познавательной деятельности студентов. 

Данные мероприятия основаны на применении интерактивных методов в обучении, потому что именно интерактивные методы обладают особым воспитательным и образовательным потенциалом:

1. Они ориентированы на более широкое взаимодействие студентов не только с преподавателем, но и друг с другом;

2. Они ориентированы на доминирование активности учащихся в процессе обучения. 

3. Важное отличие интерактивных упражнений и заданий от обычных в том, что выполняя их студенты не только и не столько закрепляют уже изученный материал, сколько изучают новый.

4. Способствуют развитию творческих и профессиональных компетенций учащихся.

УМКД предполагает ряд мероприятий по активизации познавательной деятельности студентов. Ниже представлен проект мероприятия «Прогулки по музею»
Учебно-воспитательное мероприятие «Прогулки по музею»
Цель мероприятия – активизировать познавательную деятельности студентов посредством применения интерактивных методов в учебно-воспитательной работе. 

Задачи мероприятия: 1. Расширить представления о художниках, исторических периодах, стилях и направлениях в искусстве.

2. Сформировать заинтересованность в изучаемой дисциплине, сформировать мотивацию к познавательной активности.

3. Сформировать ряд умений и компетенций: 

· Описания и анализа произведений искусства, художественной критики,

· Аттрибутации произведений искусства: соотнесение с определенным стилем, направлением, художником,

· Выступления перед аудиторией.

Продолжительность мероприятия: 2 академических часа.

Место проведения мероприятия: Волгоградский музей изобразительных искусств.

Ход мероприятия:

1. Подготовительный этап: 
На подготовительном этапе (за неделю или две недели до проведения мероприятия) студентам предлагается список произведений искусства, которые имеются в постоянной экспозиции Волгоградского музея изобразительных искусств. Каждый студент должен выбрать одно произведение из нижеприведенного списка и подготовить о нем краткий рассказ, который должен включать в себя:

· Рассказ о художнике,

· Тематика полотна, по возможности – история его создания,

· Технические и стилистические особенности письма художника,

· Место работы в общем наследии художника (это центральная работа или вторичная, посредственная).

Список картин (к нему прилагаются репродукции):
1. Айвазовский И. К. Штиль на море.

2. Алексеев Ф. Я. Морской пейзаж.

3. Антропов А. П. Портрет Екатерины II. 

4. Брюллов К. П. Ангел и пери.

5. Воробьев М. Н. Вид Иерусалима

6. Горбатов К. И. Новгород Великий.
7. Коровин К. А. В Крыму.

8. Лебедев М.И. Итальянский пейзаж.

9. Маковский В. Е. Осужденный.

10. Малявин Ф. А. Крестьянская девушка.

11. Машков И. И. Колхозница с тыквами.

12. Машков И. И. Портрет художника А. И. Мильмана.

13. Машков И. И. Советские хлеба.

14. Нестеров М. В. До государя челобитчики.

15. Нисский Г. Г. На путях.

16. Петров-Водкин К.С.  Командиры РККА.

17. Пластов А. А. Девочка в синем платке.

18. Саврасов А. К. Лунная ночь в деревне.

19. Тропинин В. А. Женский портрет.

20. Шишкин И. И. Пейзаж.

Во время полготовки студенты могут использовать не только доступную литературу библиотек, но и заранее провести исследование непосредственно в музее: расспросить экскурсоводов и научных сотрудников музея об интересующем полотне.

2. Я-экскурсовод
На первом этапе мероприятия непосредственно в самом музее ребята рассказывают своим одногруппникам тот материал, который им удалось подготовить. 

Параллельно студенты должны самостоятельно без посторонней помощи заполнить следующую таблицу: 

	Стиль
	Представители в музее

	Классицизм
	

	Романизм
	

	Кубуфутуризм, модернизм
	

	Художники-маринисты
	

	Социалистический реализм
	

	Критический реализм
	


3. Викторина
На заключительном этапе мероприятия предполагается проведение викторины по произведениям искусства в собрании Волгоградского музея изобразительных искусств.
1. В 1911 году он за картину «Приплыли» получил звание художника, заграничную поездку и золотую международную медаль на выставке в Мюнхене. После этого морская тематика становится главной темой его полотен. (Горбатов К. И.)

2. История бытования этого сюжета в русской культуре увлекательна: Это произведение Жуковского является переводом второй частя поэмы Т. Мура «Lalla Rookh» («Лалла Рук»). К этому переводу резко отрицательно относился Пушкин: «Жуковский меня бесит — что ему понравилось в этом Муре? чопорном подражателе безобразному восточному воображению?» А этот художник нарисовал по сюжету перевода Жуковского картину. Назовите художника и картину. Подсказка: современного зрителя в названии этой картины может смутить одно малоизвестное слово. На самом деле оно означает «воображаемых существ, которые ниже ангелов, но превосходнее людей, они не живут на небе, но в цветах радуги... и подвержены общей участи смертных». (Брюллов «Ангел и пери»).

3. Эта картину вполне могла бы проиллюстрировать стихотворение Пастернака:

Не поправить дня усильями светилен.

Не поднять теням крещенских покрывал.

На земле зима, и дым огней бессилен

Распрямить дома, полегшие вповал.

(Саврасов А. К. Лунная ночь в деревне, или Зимняя ночь. Стихотворение Пастернака также называется «Зимняя ночь»).

4. Когда-то, предположительно в 1910-е годы, в период активной деятельности знаменитого объединения «Бубновый валет» Александр Куприн составил шутливую карту под названием «Карта планетной системы "Бубнового валета"». На этой карте он иерархически расположил и охарактеризовал художников, входивших в это объединение. Иерархия представлялась ему следующим образом: первые места остались вакантными, затем под латинской буквой С (Сатурн) шла планета «Кончаловский» с кольцом, которое называлось «Рождественским»; под D — планета «Фальк» (Нептун); под Е — планета «Куприн» (Уран); под F — «Лентулов» (Венера); под G — Земля, имевшая два полюса, один из которых назывался «Федоровым», другой — именем этого художника.

К сожалению картины этого художника мало известны. Но вот одна картина, изображающая этого художника, известна вам очень хорошо. Назовите его имя (Мильман А. И.).

5. В мае 1837 г. Этот художник-пейзажист отправляется в Неаполь, чтобы поработать летом в его прекрасных и столь любимых пейзажистами окрестностях. Здесь художника застает внезапно вспыхнувшая эпидемия холеры. «Боже мой! Какие потери в один год: Пушкин и Марлинский как поэты и ОН, коим Россия могла бы гордиться как лучшим пейзажистом в Европе» - так отозвался на известие о его смерти К. П. Брюллов. Назовите ЕГО. (Лебедев М. И.).

6. Об именной этой картине И.Н.Крамской как-то сказал: «. . .Об Х и говорить не следует, — перед его картиной («Y») плачут». Да и как тут не плакать? 1860–1870-е годы известны как пора активности в России народовольцев, представителей интеллигенции, поставивших целью борьбу за интересы народа. «Хождение в народ», митинги, террористические акты для многих политических деятелей тех лет кончались тюрьмами, ссылками, гибелью. Не случайно в демократическом искусстве тогда был популярен образ революционера. Так о какой картине говорил Крамской? (Маковский В. Е. «Осужденный».)

7. Жизнь этого художника сложилась благополучно: в 1814 г. он стал академиком, в следующем году начал преподавать, в 1823 г. получил звание профессора, а в 1843-м - заслуженного профессора. Широкую известность ему принесли картины, созданные после поездки на Ближний Восток (1820-21). Вы тоже видели одну картину из этого цикла. Назовите художника. (Воробьев М. Н.).

8. В московском училище живописи и зодчества его руководителем был Перов. А именно за эту картину этот художник получил звание классного художника и большую серебряную медаль (Нестеров М. В. «До государя челобитчики»). 

9. В «“Женских” стихах» Ходасевич пишет: «Рядом с Кнорринг она (Бакунина) безвкусна. Кнорринг женственна, между тем как Бакуниной, видимо, близок душевный строй ХУ, о которых она сама упоминает сочувственно». На ХУ мы заменили некое словосочетание, означающее не очень женственных дам. Найдите одну из этих «неженственных женщин» в экспозиции музея (ХУ – малявинские бабы).

10. Обратная перспектива, как вы можете убедиться в отделе иконописи, реализуя идею нисхождения божественной благодати на предстоящего, имеет точкой схода параллельных осей именно зрителя, на которого изливается откровение, в связи с чем в пространстве самой иконы они расходятся веерообразно. Именно на этой динамике расходящихся осей этот художник строит свою «сферическую перспективу» - вид перспективы, где несколько точек зрения; присутствуют также наклон вертикальных осей к центру и разворот плоскостей к переднему плану. Найдите работы этого художника (К. Петров-Водкин).

11. Этот художник написал примерно 6 тысяч картин, из которых значительная часть – морские пейзажи. Поэтому его картины сравнительно дешевые и есть почти в каждом российском музее. (Айвазовский И. К.).

12. Придя к власти, Екатерина II не стала предоставлять место при дворе художнику, запечатлевшему образ ее ненавистного супруга. Государыня приблизила датского живописца Вигилиуса Эриксена, написавшего около тридцати ее портретов в самых различных костюмах и позах, а позднее — Стефано Торелли, создававшего в ее честь пышные аллегорические полотна. Нужно отдать им должное, как живописцы они были сильнее нашего героя. Однако Екатерина II, умевшая находить применение талантливым людям, привлекла этого художника к важным государственным делам. Его подключили к работам по подготовке коронационных торжеств. В 1760-е годы он сделал достаточно много копийных портретов царицы, главным образом с оригиналов иностранных художников. (Антропов А. П.).

13. Его отец носил то же имя, что и знаменитый «отец церкви». Некоторым его картины напоминают полотна Хоппера и Кирико. Когда в 1934 году, во время своего визита в СССР, французский художник Альбер Марке, знакомился с творчеством молодых московских художников, то из множества работ он обратил внимание на его картину «Семафоры». После этого художники говорили, что у Марке вкус «Х». Назовите художника, учитывая, что Х – это омофон его фамилии (Г.Г. Нисский).

14. Этот художник как-то писал: «В Х, в Гурзуфе, у моря, я построил себе дом в четырнадцать комнат. Дом был хороший. Когда вы просыпались, то видели розы с балкона и синее море. Впрочем, как ни прекрасен был Гурзуф, но я все же любил больше мой деревенский дом, среди высоких елей моей прекрасной родины». «В Х» - это также название работы художника, которая визит в стенах музея. Найдите картину (Коровин К. А. В Крыму)

15. Этот знаменитый авангардист был сломлен приходом советской власти. Как и Машкову ему пришлось начать писать полотна в стилистике социалистического реализма, но даже и в них он остался читаем как авангардный художник. Во время проработочных кампаний 1940-х гг. он подвергался критике как «формалист». А после 1953 г. стал для многих молодых советских художников-авангардистов своеобразным символом ушедшей великой эпохи живописи, мостом между великим искусством начала XX века и послесталинской оттепелью. (Фальк Р. Р.)
Глоссарий (терминологический словарь). Основные понятия курса.
Авангард (фр. Avant-garde, «передовой отряд») — обобщающее название течений в европейском искусстве, возникших на рубеже XIX и XX веков, выраженное в полемически-боевой форме (отсюда само имя, взятое из военно-политической лексики). Авангард характеризуется экспериментальным подходом к художественному творчеству, выходящим за рамки классической эстетики, с использованием оригинальных, новаторских средств выражения, подчёркнутым символизмом художественных образов.

Актуальное искусство (англ. contemporary art), — совокупность художественных практик, сложившаяся во второй половине ХХ века. Обычно под современным искусством понимают искусство восходящее к модернизму, или находящееся в противоречии с этим явлением.

Аллегория (от др.-греч. ἀλληγορία — иносказание) — выражение отвлечённых идей (понятий) посредством конкретных художественных образов.

Антаблемент (фр. entablement от table — стол, доска) — балочное перекрытие пролёта или завершение стены, состоящее из архитрава, фриза и карниза; верхняя, несомая часть архитектурного ордера.

Анфилада (фр. Enfilade от enfiler — нанизывать на нитку) — ряд последовательно примыкающих друг к другу пространственных элементов (помещений, дворов, градостроительных пространств), расположенных на одной оси, что создаёт сквозную перспективу.

Арабеска (Арабески) — вид орнамента: причудливое сочетание геометрических и стилизованных растительных мотивов, иногда включающий стилизованную надпись (под арабскую вязь или рукописную). Арабеска строится на повторении и умножении одного или нескольких фрагментов узора. Бесконечное, протекающее в заданном ритме движение узоров может быть остановлено или продолжено в любой точке без нарушения целостности узора. Такой орнамент фактически исключает фон, так как один узор вписывается в другой, закрывая поверхность (европейцы называли это «боязнью пустоты»). Арабеску можно размещать на поверхности любой конфигурации, плоской или выпуклой. Нет никакой принципиальной разницы между композициями на стене или на ковре, на переплете рукописи или на керамике.

Арка — криволинейное перекрытие проёма в стене или пролёта между двумя опорами (колоннами, устоями моста), представляющее собой брус криволинейного очертания в продольном направлении и создающее боковой распор.

Архитектурный ордер — вид архитектурной композиции, состоящей из вертикальных (колонны, пилястры) и горизонтальных (антаблемент) частей в соответствующей архитектурно-стилевой обработке, в классической форме сформировавшийся в Древней Греции.

Архитрав - это нижняя часть антаблемента, непосредственно опирающаяся на капители колонны; в тосканском и дорическом ордерах архитрав делается простым и гладким, а в ионическом и коринфском он горизонтально разделён на три части.

Базилика (греч. βασιλική — царский дом) — тип строения прямоугольной формы, которое состоит из нечётного числа (3 или 5) различных по высоте нефов.

Барельеф (фр. bas-relief — низкий рельеф) — вид скульптуры, в котором выпуклое изображение выступает над плоскостью фона, как правило, не более чем на половину объёма.

Барокко (итал. barocco — «странный», порт. perola barroca — «жемчужина неправильной формы»; существуют и другие предположения о происхождении этого слова) — характеристика европейской культуры XVII—XVIII веков, центром которой была Франция. Стиль барокко появился в XVI—XVII веках в итальянских городах: Риме, Мантуе, Венеции, Флоренции. 

Бурлеск (фр. burlesque) — разновидность развлекательного театрального шоу, близкого к жанрам мюзикл, кабаре и водевиль. Основными элементами такого шоу являются шутливые диалоги и монологи с эротическим подтекстом, а также танцевальные эротические номера.

Ваганты (от лат. clerici vagantes — странствующие клирики) — «бродячие люди» в средние века (XI—XIV века) в Западной Европе, способные к сочинительству и к исполнению песен или, реже, прозаических произведений.

Вака — японский средневековый поэтический жанр. Название жанра вака возникло в период Хэйан для отличия собственно японского поэтического стиля от преобладавшего в то время жанра китайской поэзии канси, знание которой было обязательно для каждого аристократа.

Видеоарт — направление в изобразительном искусстве, использующее для выражения художественной концепции возможности видеотехники, компьютерного и телевизионного изображения.

Витраж (фр. vitrage — остекление, от лат. vitrum — стекло) — произведение декоративного искусства изобразительного или орнаментального характера из цветного стекла, рассчитанное на сквозное освещение и предназначенное для заполнения проёма, чаще всего оконного, в каком-либо архитектурном сооружении.

Водевиль (фр. vaudeville) — комедийная пьеса с песенками-куплетами и танцами.

Горельеф (фр. haut-relief — высокий рельеф) — вид скульптуры, в котором выпуклое изображение выступает над плоскостью фона более чем на половину объема. Наиболее известный пример горельефа — Пергамский алтарь. Горельефы часто используют для украшения архитектурных сооружений и декоративных изделий. Они позволяют отобразить многофигурные сцены, пейзажи.

Готика — период в развитии средневекового искусства, охватывавший почти все области материальной культуры и развивавшийся на территории Западной, Центральной и отчасти Восточной Европы с XII по XV век.Барокко

Гравюра - (фр. gravure от нем. graben — копать или фр. graver — вырезать, создавать рельеф) — вид графического искусства, подразумевающий создание разными способами печатных форм — «досок» (так именуются и металлические печатные формы; в цветной гравюре, кьяроскуро — несколько досок) для тиражирования изображения путём печати (в том числе и ручной, например, притиркой — с маленьких досок) с её рельефных поверхностей.

Греко-буддизм — вид культурно-религиозного синкретизма, смешение греческой культуры с религией буддизма. Греко-буддизм существовал и развивался с IV века до н. э. по V век н. э. в регионе, включающем современные Афганистан, Пакистан и северо-западную часть Индии (штат Джамму и Кашмир).

Гризайль (фр. Grisaille от gris — серый) — вид однотонной (монохромной) живописи, выполняемой в разных оттенках одного цвета, чаще всего сепии.

Гротеск (фр. grotesque, буквально — причудливый; комичный) — вид художественной о́бразности, комически или трагикомически обобщающий и заостряющий жизненные отношения посредством причудливого и контрастного сочетания реального и фантастического, правдоподобия и карикатуры, гиперболы и алогизма.

Декадентство (от позднелатинского decadentia — упадок) — общее наименование кризисных явлений европейской культуры 2-й половины XIX — начала XX вв., отмеченных настроениями безнадёжности, неприятия жизни, тенденциями индивидуализма.

Дизайн — это творческий метод, процесс и результат художественно-технического проектирования промышленных изделий, их комплексов и систем, ориентированного на достижение наиболее полного соответствия создаваемых объектов и среды в целом возможностям и потребностям человека, как утилитарным, так и эстетическим.

Дученто (ит. ducento — двести) — итальянское название XIII века, которое в истории культуры и искусства используется для обозначения определённого периода в развитии итальянского искусства Возрождения.

Жанр (от фр. genre — род) — совокупность формальных и содержательных особенностей произведения.

Живопись — вид изобразительного искусства, связанный с передачей зрительных образов посредством нанесения красок на твёрдую или гибкую основу; созданием изображения с помощью цифровых технологий; а также произведения искусства, выполненные такими способами.

Зернь - мелкие золотые или серебряные шарики (диам. от 0,4 мм), которые напаиваются в ювелирных изделиях на орнамент из скани.

Икебана или икэбана (яп. «икэ» — жизнь, «бана» — цветы, буквально «живые цветы») — традиционное японское искусство аранжировки; создание композиций из срезанных цветов, побегов в специальных сосудах и размещение их в интерьере. В основу икебаны положен принцип изысканной простоты, достигаемый выявлением естественной красоты материала.

Икона (от ср.-греч. εἰκόνα «рисунок», «икона»; тж. др.-греч. εἰκών «образ», «изображение») — в христианстве (главным образом, в православии, католицизме и древневосточных церквях) изображение лиц или событий священной или церковной истории, являющееся предметом почитания, у православных и католиков закреплённого догматом Седьмого Вселенского собора 787 года.

Иконостас (ср.-греч. εἰκονοστάσιον) — алтарная перегородка, более или менее сплошная, от северной до южной стены храма, состоящая из нескольких рядов упорядоченно размещённых икон, отделяющая алтарную часть православного храма от остального помещения.

Инсталляция— (англ. installation — установка, размещение, монтаж) - пространственная композиция, созданная художником из различных элементов — бытовых предметов, промышленных изделий и материалов, природных объектов, фрагментов текстовой и визуальной информации и являющая собой единое художественное целое.

Искусство - вид духовного освоения действительности, художественное творчество в целом - литература, архитектура, скульптура, живопись, графика, музыка, танец, театр, кино, телевидение.

Каллиграфия (производное от греч. слов κάλλος kallos "красота" + γραφή graphẽ "писать") — вид изобразительного искусства. Древняя отрасль прикладной графики, эстетическое оформление рукописного шрифта, также — учебная дисциплина. Также прикладной или бытовой каллиграфией называется искусство красивого и быстрого письма (в значении письменность).

Калокагатия (др.-греч. καλοκαγαθία, от др.-греч. καλὸς καὶ ἀγαθός — «прекрасный и хороший», «красивый и добрый») в древнегреческой культуре — гармоническое сочетание физических (внешних) и нравственных (душевных, внутренних) достоинств, совершенство человеческой личности как идеал воспитания человека.

Канелюра, каннелю́ра (фр. cannelure) — вертикальный желобок на стволе колонны (такие колонны называют каннелированными, в отличие от гладких).

Канон - система внутренних творческих правил и норм, господствующих в искусстве в какой-либо исторический период или в каком-то художественном направлении и закрепляющих основные структурные и конструктивные закономерности конкретных видов искусства.

Капитель (от лат. caput — «голова») — венчающая часть колонны или пилястры.

Кариатида — статуя одетой женщины, введённая в употребление древнегреческим зодчеством для поддержки антаблемента и, следовательно, заменявшая собой колонну или пилястру.

Карниз — венчающая часть антаблемента, находящаяся над фризом и архитравом. Ордерный карниз резко выходит вперед и нависает над остальными частями антаблемента, защищая их от осадков. Основой карниза служит выносная плита. Нижняя часть плиты снабжена прямоугольными выступами — мутулами.

Катарсис - термин, применявшийся Аристотелем в учении о трагедии. По Аристотелю, трагедия, вызывая страх, гнев, сострадание, заставляет зрителя переживать душевное волнение, тем самым очищая его душу, возвышая и воспитывая его.

Кватроченто, так же кваттроченто (итал. quattrocento, «четыреста», сокращенно от mille quattrocento — «тысяча четыреста») — общепринятое обозначение эпохи итальянского искусства XV века, соотносимой с периодом раннего итальянского Возрождения.

Китч (нем. Kitsch), кич — термин, обозначающий одно из явлений массовой культуры, синоним псевдоискусства, в котором основное внимание уделяется экстравагантности внешнего облика, крикливости его элементов. Особое распространение получил в различных формах стандартизованного бытового украшения. Как элемент массовой культуры — точка максимального отхода от элементарных эстетических ценностей и одновременно — одно из наиболее агрессивных проявлений тенденций примитивизации и опошления в популярном искусстве.

Классицизм (фр. classicisme, от лат. classicus — образцовый) — художественный стиль и эстетическое направление в европейском искусстве XVII — XIX вв. В основе классицизма лежат идеи рационализма, которые формировались одновременно с таковыми же в философии Декарта. Художественное произведение, с точки зрения классицизма, должно строиться на основании строгих канонов, тем самым обнаруживая стройность и логичность самого мироздания.

Коллаж (от фр. collage — наклеивание) — технический приём в изобразительном искусстве, заключающийся в наклеивании на подложку предметов и материалов, отличающихся от основы по цвету и фактуре.

Контррельеф (от лат. contra — против и «рельеф») — вид углублённого рельефа, представляющий собой «негатив» барельефа.

Ксилография - (греч. ξύλον — дерево и γράφω — пишу, рисую) — гравюра на дереве, основная и древнейшая техника гравюры.

Литография - способ печати, при котором краска под давлением переносится с плоской печатной формы на бумагу. В основе литографии лежит физико-химический принцип, подразумевающий получение оттиска с совершенно гладкой поверхности (камня), которая, благодаря соответствующей обработке, приобретает свойство на отдельных своих участках принимать специальную литографскую краску.

Лубок — вид изобразительного искусства, которому свойственна доходчивость и ёмкость образа. Лубок называют также народной (фольклорной) картинкой и связывают с раскрашенным графическим изображением, растиражированным печатным способом. Нередко лубок имел декоративное назначение.

Маньеризм (от итальянского maniera, манера) — западноевропейский литературно-художественный стиль XVI — первой трети XVII века. Характеризуется утратой ренессансной гармонии между телесным и духовным, природой и человеком. Некоторые исследователи (особенно литературоведы) не склонны считать маньеризм самостоятельным стилем и усматривают в нём раннюю фазу барокко. Существует и расширительное толкование понятия «маньеризм», как выражения формотворческого, «прециозного» начала в искусстве на разных стадиях культурного развития — от античности до современности.

Маскарон (фр. mascaron, итал. mascherone) — вид скульптурного украшения здания в форме головы человека или животного анфас.

Менестрель (англ. minstrel, фр. ménestrier от лат. ministerialis — «слуга») — средневековый поэт-певец.

Метопа (μέτωπον — пространство между глазами) — прямоугольные, почти квадратные плиты, которые, чередуясь с триглифами, образуют фриз дорического ордера. Метопы иногда украшались рельефами, реже — живописью.

Мимесис, или мимезис, (др.-греч. μίμησις — подобие, воспроизведение, подражание) — один из основных принципов эстетики, в самом общем смысле — подражание искусства действительности.

Модернизм (итал. modernismo — «современное течение»; от лат. modernus — «современный, недавний») — направление в искусстве и литературе XX века, характеризующееся разрывом с предшествующим историческим опытом художественного творчества, стремлением утвердить новые нетрадиционные начала в искусстве, непрерывным обновлением художественных форм, а также условностью (схематизацией, отвлечённостью) стиля.

Мозаика (фр. mosaïque, итал. mosaico от лат. (opus) musivum — (произведение) посвящённое музам) — декоративно-прикладное и монументальное искусство разных жанров, произведения которого подразумевают формирование изображения посредством компоновки, набора и закрепления на поверхности (как правило — на плоскости) разноцветных камней, смальты, керамических плиток и других материалов.

Моно-но аварэ (яп. «печальное очарование вещей») — эстетический принцип, характерный для японской культуры начиная с периода Токугава. Моно-но аварэ — «очарование вещей», одно из наиболее ранних в японской литературе определений прекрасного, связано с синтоистской верой в то, что в каждой вещи заключено своё божество — ками, в каждой вещи — своё неповторимое очарование. Аварэ — это то, что вызывает восторг, взволнованность. Аварэ — внутренняя суть вещей (как и макото: японцы не разделяли красоту и истину), поэтому писатели и поэты прежде всего призваны были выявлять аварэ.

Мюзикл (англ. Musical) (иногда называется музыкальной комедией) — музыкально-сценическое произведение, в котором переплетаются диалоги, песни, музыка, танцы, при этом сюжет, как правило, незамысловат.

Опера - (итал. opera «дело, труд, работа; опера», из лат. opera «труд, изделие, произведение») — жанр театральных представлений, в котором речь, соединённая с музыкой (пение и аккомпанемент), и сценическое действие имеют преобладающее значение.

Опера-буффа (итал. opera buffa — комическая опера) — итальянская разновидность комической оперы, сложившаяся в 30-е г. XVIII в. Для этого жанра характерны небольшие масштабы, 2—3 действующих лица, веселая буффонада, подвижность действия, пародия, яркая, живая жанровая мелодика, ясность стиля, а также речитатив, а не разговорные диалоги.

Опера-сериа (итал. opera seria — серьезная опера) — жанр итальянской оперы, сложившийся в начале XVIII в. Для этого жанра типично господство историко-мифологического и легендарно-сказочных сюжетов и ярко выраженное разделение функций слова и собственно музыки.

Оперетта (итал. operetta, дословно маленькая опера) — жанр музыкального театра, в котором музыкальные номера чередуются с диалогами без музыки. Оперетты пишутся на комический сюжет, музыкальные номера в них короче оперных, в целом музыка оперетты носит лёгкий, популярный характер, однако наследует напрямую традиции академической музыки.

Орнамент (лат. ornamentum — украшение) — узор, основанный на повторе и чередовании составляющих его элементов; предназначается для украшения различных предметов (утварь, орудия и оружие, текстильные изделия, мебель, книги и т. д.), архитектурных сооружений (как извне, так и в интерьере), произведений пластических искусств (главным образом прикладных), у первобытных народов также самого человеческого тела (раскраска, татуировка). Связанный с поверхностью, которую он украшает и зрительно организует, орнамент, как правило, выявляет или акцентирует архитектонику предмета, на который он нанесён. Орнамент либо оперирует отвлечёнными формами, либо стилизует реальные мотивы, зачастую схематизируя их до неузнаваемости.

Офорт - (фр. eau-forte — азотная кислота, буквально — «крепкая вода»), также аквафорте (итал. acquaforte) — разновидность гравюры на металле, техника станковой графики глубокой печати, позволяющая получать оттиски с печатных форм («досок»), в процессе работы по созданию изображения на которых производится травление поверхности кислотами.

Пагода — буддийское или индуистское сооружение культового характера. В разных странах к пагодам относят разные типы сооружений. В Таиланде, Бирме, Шри-Ланка, Лаосе, Камбодже пагодами называют буддийские ступы, зачастую являющиеся хранилищем священных предметов, либо мемориальными комплексами. В Непале, северной Индии, в Тибете, Китае, Корее, Японии, во Вьетнаме, в Индонезии, а также в западных странах пагодами называют многоярусные башни, используемые как храмы.

Пастораль — (фр. pastorale, пастушеский, сельский) — жанр в литературе, живописи, музыке и в театре, поэтизирующий мирную и простую сельскую жизнь.

Перспектива (фр. perspective от лат.  perspicio — ясно вижу) — способ изображения объемных тел, передающий их собственную пространственную структуру и расположение в пространстве. В изобразительном искусстве возможно различное применение перспективы, которая используется как одно из художественных средств, усиливающих выразительность образов.

Перформанс (также употребительное название — перфо́манс, англ. performance — представление, выступление) — форма современного искусства, в которой произведение составляют действия художника или группы в определённом месте и в определённое время. К перформансу можно отнести любую ситуацию, включающую четыре базовых элемента: время, место, тело художника и отношение художника и зрителя.

Пилястра (также пиля́стр, итал. pilastro от лат. pila «колонна», «столб») — вертикальный выступ стены, обычно имеющий (в отличие от лопатки) базу и капитель, и тем самым условно изображающий колонну.

Пленэр (от фр. en plein air — «на открытом воздухе») — живописная техника изображения объектов при естественном свете и в естественных условиях.

Портал — орнаментированный вход в церковь или значительное здание, главным образом, готической и романской архитектуры.

Реализм — направление в искусстве, характеризующееся изображением социальных, психологических, экономических и прочих явлений, максимально соответствующих действительности.

Реди-мейд (от англ. ready «готовый» и англ. made «сделанный») — техника в разных видах искусства (главным образом — в изобразительном искусстве и в литературе), при которой автор представляет в качестве своего произведения некоторый объект или текст, созданный не им самим и (в отличие от плагиарта) не с художественными целями.

Ренессанс (фр. Renaissance, итал. Rinascimento) — эпоха в истории культуры Европы, пришедшая на смену культуре Средних веков и предшествующая культуре нового времени. Примерные хронологические рамки эпохи — XIII—XVI века.

Рококо (фр. rococo, от фр. rocaille — декоративная раковина, ракушка, рокайль), реже рококо — стиль в искусстве (в основном, в дизайне интерьеров), возникший во Франции в первой половине XVIII века (во время регентства Филиппа Орлеанского) как развитие стиля барокко. Характерными чертами рококо являются изысканность, большая декоративная нагруженность интерьеров и композиций, грациозный орнаментальный ритм, большое внимание к мифологии, эротическим ситуациям, личному комфорту.

Романтизм (фр. romantisme) — явление европейской культуры в XVIII—XIX веках, представляющее собой реакцию на Просвещение и стимулированный им научно-технический прогресс; идейное и художественное направление в европейской и американской культуре конца XVIII века — первой половины XIX века. Характеризуется утверждением самоценности духовно-творческой жизни личности, изображением сильных (зачастую бунтарских) страстей и характеров, одухотворённой и целительной природы.

Ротонда (итал. rotonda, от лат. rotundus — круглый) — круглая в плане постройка, обычно увенчанная куполом. По периметру ротонды часто расположены колонны.

Синкретизм - нерасчлененность, характеризующая неразвитое состояние искусства на первоначальных стадиях человеческой культуры, когда музыка, пение, поэзия, танец не были отделены друг от друга.

Скань (от старославянского глагола "съкати" - сучить, свивать в одну нить несколько прядей), филигрань — вид ювелирной техники: ажурный или напаянный на металлический фон узор из тонкой золотой, серебряной или медной проволоки, гладкой или свитой в верёвочки.

Стилобат (στυλοβάτης) — верхняя поверхность ступенчатого цоколя (стереобата) древнегреческого храма, на которой сооружалась колоннада. Иногда стилобатом называют всю верхнюю ступень стереобата.

Стиль - эстетический почерк эпохи; оптимальная для данной эпохи (направления, школы, личности) эстетическая модель отображения (система характерных принципов организации художественных средств и приемов выражения), внутренне одухотворенная жизненно важными для данной эпохи невербализуемыми принципами, идеалами, идеями, творческими импульсами из высших уровней реальности.

Сфумато (итал. sfumato — затушёванный, буквально — исчезающий как дым) — в живописи смягчение очертаний фигур и предметов, которое позволяет передать окутывающий их воздух. Приём сфумато разработал Леонардо да Винчи в теории и художественной практике.

Танка — 31-слоговая пятистрочная японская стихотворная форма, основной вид японской феодальной лирической поэзии, являющаяся разновидностью жанра вака.

Темпера (итал. tempera, от temperare — смешивать краски) — краски, приготовляемые на основе сухих порошковых натуральных пигментов и(или) их синтетических аналогов, а также живопись ими. Связующим веществом темперных красок служат эмульсии — натуральные (разбавленный водой желток цельного куриного яйца, соки растений, редко — только во фресках — нефть) или искусственные (высыхающие масла в водном растворе клея, полимеры). Темперная живопись многообразна по приёмам и фактуре, она включает в себя как гладкое, так и густое пастозное письмо.

Треченто (ит. trecento — букв. триста, а также 1300-е гг.) — принятое в итальянском языке наименование искусства XIV в.

Триглиф (τρίγλυφος, от tri-, в сложных словах — три и glуphō — режу) — в архитектуре прямоугольная, несколько вытянутая по вертикали плита с двумя целыми, а по краям половинными вертикальными желобками. Чередуясь с метопами, триглифы образуют фриз дорического ордера; обычно размещаются по осям колонн и интерколумниев и на концах фриза на углах здания.

Триптих (от греч. τρίπτυχος — сложенный втрое) — произведение искусства, состоящее из трёх картин, барельефов и др., объединенных общей идеей (складень).

Трубадуры (фр. troubadours, от окс. trobador, от окс. trobar — находить, слагать стихи) — средневековые поэты-певцы, авторы песен, называемые часто менестрелями. Их творчество охватывает период с XI — XIII столетия, его расцвет пришёлся на XII — начало XIII столетия. Колыбелью трубадуров был юг Франции, преимущественно область Прованс. Они слагали свои стихи на одном из романских языков — ок, народном языке части Франции, простирающейся на юг от реки Луары, а также примыкающих районов Италии и Испании.

Укиё-э — направление в изобразительном искусстве Японии, получившее развитие с периода Эдо. Гравюры в стиле укиё-э — основной вид ксилографии в Японии.

Фаблио, фабльо́ (от лат. fabula — басня, рассказ) — один из жанров французской городской литературы XII — начала XIV в. Это небольшие стихотворные новеллы, целью которых было развлекать и поучать слушателей. Поэтому грубоватый юмор соседствует в фаблио с моральным поучением. Авторами фаблио были люди различного социального положения, клирики, но главным образом жонглёры.

Финифть (от греческого fingitis — светлый блестящий камень) — особый вид прикладного искусства, в котором используется эмаль (в качестве основного материала) в сочетании с металлом.

Фреска (от итал. fresco — свежий), Аффреско — живопись по сырой штукатурке, одна из техник стенных росписей, противоположность а секко (росписи по сухому). При высыхании содержащаяся в штукатурке известь образует тонкую прозрачную кальциевую плёнку, делающую фреску долговечной.

Фриз -  средняя часть антаблемента, расположенная между архитравом и карнизом. В дорическом ордере полоса фриза членится чередованием триглифов и метоп. В других архитектурных ордерах фриз выполняется гладким либо украшается неглубоким скульптурным рельефом.

Фронтон (фр. fronton, от лат. frons, frontis — лоб, передняя часть стены) — завершение (обычно треугольное, реже — полуциркульное) фасада здания, портика, колоннады, ограниченное двумя скатами крыши по бокам и карнизом у основания.

Хайку, хокку — жанр традиционной японской лирической поэзии вака. Оригинальное японское хайку состоит из 17 слогов.

Хэппенинг (или хе́ппенинг, англ. happening) — форма современного искусства, представляющая собой действия, события или ситуации, происходящие при участии художника, но не контролируемые им полностью. Хэппенинг обычно включает в себя импровизацию и не имеет, в отличие от перформанса, четкого сценария. Одна из задач хэппенинга — преодоление границ между художником и зрителем.

Чернь — Гравировка на металле(серебре, золоте), штрихи которой заполнены черным металлическим сплавом.

Чинквеченто (итал. cinquecento — букв. пятьсот, а также 1500-е годы) итальянское название XVI века. Историками искусства и культуры используется для обозначения определённого периода в развитии итальянского искусства Возрождения.

Эклектика (эклектизм, историзм) — направление в архитектуре, доминировавшее в Европе и России в 1830-е-1890-е гг. Эклектика основана на использовании элементов так называемых «исторических» архитектурных стилей (неоренессанс, необарокко, неорококо, неоготика, неомавританский стиль, неовизантийский стиль, псевдорусский стиль, индо-сарацинский стиль).

Эпос (др.-греч. έπος — «слово», «повествование») — поэмы о героях, возникающие на ранней стадии развития литературы.

Эстамп - (фр. estampe, от итал. stampa) — станковое произведение графического искусства, представляющее собой гравюрный либо литографский оттиск (отпечаток), как правило, на бумаге, изображения, выполненного на литографском камне либо на печатной форме из меди или стали травлением или резьбой.

Югэн (яп. «сокровенный, тайный, мистический»?) — эстетическая категория в японской культуре, обозначающая интуитивное, предполагаемое, нежели явное, очевидное восприятие сущности объекта (в основном, природы, иногда — произведения искусства).

Рекомендации по использованию наглядных и демонстративных материалов
В составе учебно-методического комплекса дисциплины «История мировой литературы и искусства» в распоряжении преподавателя имеется большой ряд наглядных и демонстративных материалов, которые помогут лектору решить ряд важных учебно-методических задач:

1. Сформировать у студентов яркие представления об основных художниках, произведениях искусства, школах, направлениях и стилях изучаемых эпох, цивилизаций и историко-культурных областей. 
2. Раскрыть дидактические единицы изучаемого курса.
3. Повысить уровень личной заинтересованности в излагаемом материале.

4. В увлекательной форме расширить эрудицию и знание фактического материала.

5.. Познакомиться с компетентным мнением ряда критиков, философов и теоретиков искусства по центральным проблемам и вопросам истории искусства.

5. Сформировать ряд умений, а также творческих и профессиональных  компетенций: 

- анализа художественных произведений;

- художественной критики произведений искусств;

- узнавания художественных особенностей стиля, стилистических черт и идеосинкразий;

6. Сформировать ценностные эстетические установки, развить эстетический вкус в рамках эстетического воспитания.

Все демонстративные материалы и наглядные пособия систематизированы по следующим группам:

I. Репродукции:

- картины;

- архитектурные сооружения:

- скульптуры, инсталляции, арт-объекты;

- фотодокументации перформенсов;

- репродукции фоторабот;

- произведения декоративно-прикладного искусства;

Рекомендации: Использовать данную группу материалов настоятельно рекомендуется в процессе чтения лекции, для лучшего усвоения теоретического и фактического материала, для формирования адекватных и наиболее полных представлений об изучаемом материале. Рекомендуется уделять внимание студентов на системообразующие и характерные детали произведений искусства.

Также рекомендуется сопоставлять работы разных эпох и стилей для выявления отличий и существенных изменений в: 

· способах и методах художественной выразительности и репрезентации, 

· тематике произведений искусства, 

· технике исполнения, 

· формальных и содержательных составляющих произведений и др.

Пример: 1. на слайде изображение церкви Иль Джезу. На соседнем – репродукция Собора Св. Петра. Вопрос к аудитории: Что нового появляется в декоративном оформлении фасадов в архитектуре барокко?

2. На слайде изображение иконы Чимабуэ и репродукция фрески Джотто. Вопрос к аудитории: какое изобретение оказало огромное влияние на изменение живописной техники?

II. Виртуальные 3D экскурсии: 

- Ансамбль Мамаева кургана;

- Троице-Сергиева лавра;

- Русский музей;

Рекомендации: Виртуальные экскурсии помогут сформировать красочные представления об архитектурных сооружениях, архитектурных ансамблях и музейных экспозициях. Игровая технология 3D экскурсий ориентирована на увеличение заинтересованности и энтузиазма студентов на занятиях и во внеучебное время. Экскурсии смогут создать яркий эффект присутствия в интерьерах разных исторических эпох. 

3D экскурсии также рекомендуются для самостоятельной работы студентов и подготовки к лекционном занятиям.

III. Видеоматериалы.

III.1. Видео-арт и документация перформенсов (Мэтью Барни, Йоко Оно, Марина Абрамович, Йозеф Бойс, Нам Чжун Пайк, Олег Кулик, Брюс Науман и пр.)

III.2.Циклы документальных фильмов и передач (предназначены для демонстрации в рамках разных разделов в течении всего учебного семестра):

III. 2. a. «Сила искусства» с Пэрисом Шимоном (9 серий).

III. 2. б. Цикл «Палитры» с Аленом Жубером (39 серий).

III. 2. в. Цикл передач «Частная жизнь шедевра» BBC (18 серий).

III. 2. г. Серия «Импрессионисты» (8 серий).

III. 2. д. Серия «История произведений искусства» (10 серий).

III. 2. е. Цикл передач «Тайная история искусств» (9 серий).

III. 2. ж. Всемирная история живописи с сестрой Венди (10 серий).

III. 2. з. Величайшие шедевры мировой культуры: (10 серий).

III. 2. и. Картина расскажет тысячу слов (8 серий):

III. 2. к. Воображаемый музей Шемякина (18 серий):

III. 2. к. Тайны мировой архитектуры (8 серий)

III. 2. л. Мировые сокровища культуры (274 серии).

III.3. Художественные и документальные фильмы о художниках, скульпторах, архитекторах, стилях и направлениях:

	Раздел, тема
	Образовательные видеоматериалы

	1
	Как искусство сотворило мир (2005)

	2
	Рождение искусства от Пиренеев до Урала (2008), Резчики по камню (2005), Гробница алтайского скифа (2000)

	3
	Загадки истории. Пирамида. За гранью воображения (2002), С точки зрения науки: Пирамиды (2005), Тайны пирамид (2002)

	4
	Наследие древних цивилизаций (1999)

	5
	-

	6
	Искусство древней Руси X - XVII вв. (2001), Ключ от вечности. Русская иконопись (2010)

	7
	Леонардо да Винчи: Гении. Леонардо да Винчи (1999), Серия исторические личности: Леонардо Да Винчи (2004), Жизнь Леонардо Да Винчи (1972), Леонардо да Винчи и тайна Tуринской плащаницы (2004), BBC: Великие мастера. Леонардо Да Винчи. Я хочу сделать чудо (2003), Тайна шедевров Леонардо (2006), Архивы Да Винчи. Теневая сторона выдающегося человека (2005).
Микеланджело: Весна Микеланджело (1990), Агония и экстаз (1965), Микеланджело суперстар (2005), Микеланджело Буонарроти: жизнь и творчество (2006).

Питер Брейгель (2000).

Сад наслаждений Иеронима Босха (1980).

	8
	Артемизия Джентилески: Артемизия (1997)

Архитектура русского классицизма (1990)
Вермеер: Девушка с жемчужной сережкой (2003), Все работы Вермеера в Нью-Йорке (1990)

Гойя: Гойя в Бордо (1999), Обнаженная Маха (1958), Обнаженная Маха (1999), Призраки Гойи (2006)

Караваджо: Караваджо (1986), Караваджо (2007)

Рембрандт: Тайна ночного дозора (2007), Рембрандт: Я обвиняю (2008), Рембрандт: Портрет 1669 (1977), Рембрандт (1936), Рембрандт (1963), Рембрандт (1999), История смерти и бессментия Саскии Ван Рейн (2009).

Тайна Антуана Ватто (2007)

Уильям Блейк (2000)

Эль Греко: Эль Греко (1966), Эль Греко (2007).

	9
	Альфонс Муха – провидец ар-нуво (2004).

Баския (1996).

Ван Гог: Истории умерших – Винсент Ван Гог (2003), Постимпрессионисты. Ван Гог (2001), Жажда жизни (1956), Винсент и Тео (1990), Автопортреты. Винсент Ван Гог (2007).

Гауди: Гауди (2003), Новые чудеса света. Саграда фамилиа. Барселона. Антонио Гауди (2002), Антонио Гауди (1984), Барселона от Гауди (2002), Гении и злодеи. Гауди (2002).

Гоген: Гоген: дикарь и гений (1980), Найденный рай (2002), Постимпрессионисты. Гоген (2001).

Дали С.: Слава и позор Сальвадора Дали (1997), Дали и кино (2003), Гала (2003), Сальвадор Дали. Жизнь без правил (2004), Сальвадор Дали (2004), Дали (1991).

Камилла Клодель (1988).

Климт (2006).

Кузьма Петров-Водкин. Вселенная художника (1987), Сны Петрова-Водкина (2003), Автопортрет в красной феске. Роберт Фальк (2006).
Любовь-это Дьявол. Штрихи к портрету Ф. Бэкона (1998).

Магритт (1978).

Модернисты (1988).

Модильяни: Модильяни (2004), Бульвар Монпарнас/Любовники Монпарнаса (1958), Вы во мне как наважденье.. А. Ахматова и А. Модильяни (2008).

Моя левая нога: история Кристи Брауна (1989).

Мухина В.: Вера Мухина. Испытание (2004), Вера Мухина. Два лика судьбы (2009), Эпоха в камне. Евгений Вучетич (2008).
Пикассо: Авантюры Пикассо (1978), Прожить жизнь с Пикассо (1996), Назовите меня Пикассо (2006), Герника (1950), Великие мастера. Пикассо – Бык зимой. Последние годы Пабло Пикассо (1997).

Поллок (2000).

Примитивисты: Чонтвари (1980), Пиросмани (1969), Серафина из Санлиса (2008)

Ривера Диего: Необычайные похождения Диего Диеговича в стране большевиков. Диего Ривера. Русский след (2007).

Роден (1986).

Русский авангард: Русский авангард. Роман с революцией (2000), Конструктивисты. Опыты для будущего (2009), Кто есть кто. Казимир Малевич. Освобожденное ничто (2000), Контрасты и ритмы Александра Дейнеки (2009), Больше, чем любовь. Павел Филонов и Екатерина Серебрякова (2007), Листья на ветру. Константин Сомов (2009), Мартирос Сарьян. Три возраста (2005).

Русский модерн (1990).

Тулуз-Лотрек: Мулен Руж (1952), Постимпрессионисты. Тулуз-Лотрек (2001), Лотрек (1998).

Уорхол Э.: Я стреляла в Энди Уорхола (1996), Я соблазнила Энди Уорхола (2006), Энди Уорхол. Законченная картина (2002), Энди Уорхол (2007).

Фрида (2002), Фрида на фоне Фриды. Приговоренная к сиесте (2005).

Эйфель Г.: Гении и злодеи. Гюстав Эйфель (2002), Хроники Эйфелевой башни (2005).


III.4. Фильмы о музеях и экспозициях:

1. а. Искусство XX века в Государственном музее изобразительных искусств им. А. С. Пушкина

1. б. Государственный музей изобразительных искусств им. А. С. Пушкина. История и коллекции.

1. в. Государственный музей изобразительных искусств им. А. С. Пушкина. Галерея искусства Стран Европы и Америки XIX-XX веков.
2. Музеи мира (10 серий).

3. Индустриальные музеи (14 серий) 

4. Художественные музеи мира (13 серий).

5. Великие замки Европы (4 фильма).

6. Эрмитаж: Эрмитаж. Живопись Франции. Сезанн, Ван Гог, Гоген (1980),

Шедевры Эрмитажа (5 серий)

7. Окно в Лувр (2005)

8. Новый музей на набережной Бранли (2006)
Рекомендации: Документальные и художественные фильмы и передачи рекомендуются для демонстрации непосредственно на лекционном занятии: преподавателю стоит обратить внимание на различный хронометраж предлагаемых материалов (от 20 до 45-50 минут), что позволит равномерно распределить время занятия и освободить часть лекционного времени для демонстрации видеофильма. В вышепредложенных передачах студенты смогут более детально познакомиться со стилями и художниками разных исторических эпох, с компетентными мнениями художественных критиков, историков и теоретиков искусства. Видеофильмы не только смогут проиллюстрировать положения лекции, закрепить сформированные знания: представления, понятия и закономерности, но и значительно расширить эрудированность аудитории, развить эстетический вкус, что немаловажно в воспитательной работе, эстетическом воспитании студентов.

Безусловно, лектор не сможет позволить просмотр художественных фильмов непосредственно на лекционном занятии в меру их значительного хронометража, поэтому рекомендуются следующие виды работы:

1. Просмотр фильмов с аудиторией во внеучебное время с их дальнейшим обсуждением непосредственно после просмотра. В данном случае важна не только обратная связь на уровне знаний (т.е. что нового узнали ребята? что они узнали еще на лекции и увидели новыми глазами?), но и эмоциональный отклик студентов на представленный материал. Важно не только закрепить полученные еще на лекциях представления, но и отрефлексировать эмоциональное и психофизическое состояние аудитории (чувство прекрасного, безобразного, катарсиса) при помощи понятийно-категориального аппарата эстетики. 

2. Просмотр фильмов в рамках самостоятельной работы студентов, результатом которого может стать написание рецензий и статей на фильм или обсуждение фильма в рамках лекционного времени (10-15 минут). 

Художественные фильмы о деятелях искусства позволят сформировать яркое эмоциональное отношение студентов к излагаемой на лекции информации, сформировать эстетические ценностные установки. 

IV. Аудиоматериалы.

В распоряжении кафедры имеется и обширная фонотека:

· Музыка Древнего Египта (реконструкция)

· Античности

· Индии

· Китая

· Японии

· Средних веков: светская: песни вагантов, миннезингеров, труверов, трубадуров, жонглеров; церковная: григорианские хоралы, мессы и песнопения)

· Возрождения: светская и церковная: авторская, полифоническая

· Нового времени (16-19 вв.): барокко, классицизма, рококо, романтизма, реализма.

· XX века: авангардная и экспериментальная музыка, минимализм.

Рекомендации: К сожалению, теория бессильна в описании изменений, происходивших в музыке на протяжении тысячелетий, т.к. малое количество студентов имеют музыкальное образование, поэтому для формирования представлений о музыкальных стилях и направлениях настоятельно рекомендуется прослушивать на занятиях отрывки различных музыкальных произведений (не более 5-10 минут).

V. Карты.

Карты «Мировое наследие ЮНЕСКО».

Рекомендации: Рекомендуется привлекать карты при изучении культуры какой-либо страны или географического региона. Они сформируют у студентов представление о локализации объектов, внесенный в список Мирового художественного наследия ЮНЕСКО. Возможно привлечение карты и для проверки усвоенных знаний. Варианты заданий: «Где расположены центры мирового наследия ЮНЕСКО?». Задания подобного рода смогут не только сформировать представления о культурно-исторических центрах и центрах туризма, но и привить ценностные ориентации на сохранение мирового художественного наследия.

