ПЪРВОБИТНО ИЗКУСТВО

I-ви ЕТАП
ПАЛЕОЛИТ (стар камък) 

ХАРАКТЕРИСТИКА НА ПАЛЕОЛИТНИ ИЗОБРАЖЕНИЯ:
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Изображения на животни:
- тогава изображенията на животни са били точни, прецизни и са отговаряли максимално на съществуващите видове;

- демонстрира се свободата да се запомни и пресъздаде съответен животински вид;

- първобитен реализъм - подобие между реалните ексемпляри и рисунките;

- проява на една реалистично и визуално наподобяваща система;

Изображения на хора:

- изображенията на хора са само на жени;

- те имат повтарящи се общи черти;

- видима е деформацията на всички вторични женски белези;

- показват постоянства свързани с размножаването и възпроизвеждането;

- жените в рисунките нямат лица, което ясно показва, че който е правил образите не е рисувал конкретен индивид, а общо гледа на жените, както вече споменахме като средство за възпроизвеждане; (по този начин парвобитните творци показват, че за тях е важно да се множат, това се опитват да покажат) 

II-ри ЕТАП
НЕОЛИТ (нов камък)  I анима (душа)
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- изкуство отново развило се в праисторията, но по-близо до нас, някъде от 10000 до 6000 години преди новата ера; доста по кратак като времетраене етап в сравнение с палеолита;

НОВОТО ПРИ ХОРАТА И ТЕХНИЯ ЖИВОТ:

- тогава човека се научава да брои;

- почитат неодушевени предмети;

- хората стоящи за по-дълго време на едно и също място се издигат и растят под формата на така наречените МОГИЛИ;

- архитектурата е градена от камък(нарича се МЕГАЛИТ) - архитектурни конструкции от най-древен произход;

- има три типа МЕГАЛИТ:

  1) долмен - къщичка от камът - две надлъжни и една напречна греда;

  2) менхири - големи вертикално изправени камъни;

  3) кромлехи - два големи кръга, които са оградени с дълги изправени камъни, а върху тях са слагани други;

РАЗЛИЧИЯ:

- среща ни с ново явление ( промяна на икономиката на съществувание на човека)

- човека минава в преработване на околната среда в съответствие на своите нужди;

- израждане на нов начин на живот - хората се делят на две остовни групи: 

  1) живеят преобразувайки земята, като земеделци (култивират разстения)

  2) занимаващи се със скотовъдство (те се намират непрекъснато след стадата, тънсеци нови земи) - номади

- практически неолит може да бъде открит навсякаде, за разлика от палеолита;

- среща се засилена комуникация между хората и това създава трето общество, което се опитва да задоволява и помага на другите две прослойки:
  3) занимават се със занаят (правят предмети и след това ги продават на нуждаещите се)

- неолита също е времето в което се открива колелото, като кръгла форма която се върти;

- изработват се всякакви керамични съдове и пособия;

- работата с огъня води до откриването на метала и смесването на камъни с метали и с това приключва неолината епоха;

НОВОТО В РИСУВАНЕТО:
неолита ни среща с нови моменти в рисуването:

- голямо разнообразие от форми, като отново основно оръжие на труда е камъка;

- разказ и сюжет на нещо, което се случва може да се приеме като новото в неолита;

- създават се рамки, които разграничават случките(предимно ловни сцени);

- рамката показва, че има кой да гледа рисунката;

- разграничаване на реалността от образите;

неолитното изкуство ни среща и с друг феномен:

- керамични фигури(гарне, чаша, чиния) има открити и фигури на които предназначението все още е неясно; съдовете са били изписвани с орнаменти;

- моделиране и създаване на модели на някаква идея или природно явление;

Древни общества. Изкуство на Египет
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І. Възникнали държавни обединения, цивилизации, възникващи по едно и също време.


Китай, Индия (Инг –Янг), Месопотамия (двуречието Тигър и Ефрат),  Египет (Нил)


Повтарящо се начало: аграрни общества, заседнал начин на живот, държавност, ерархия в обществото – робовладетелство – специфична форма на съществуване на човек. 

F.e. Древна Гърция, Рим – робовладелски структури, макар и с различен брои роби.


Извземане свободата на индивида и да се превърне във вещ, уръдие на труда. F.e. рест – вещ в Рим


Структуриране на обществото в две не голем групи: І копат , ІІ мислят


Робовладеското общество е много по-динамично от първобитното, въпреки че на висока цена(хора-роби-вещ). Най-древните държави се основават на робовладелския тип общество. 


Строго йерархирана, пирамидална система(на върха е император – бог /Египет/) – напредничевост; повторение и възпроизвеждане на тези структури, липсва новаторсвто (води до устойчивост);


3 хил.г.пр.н.е., обединение около р.Нил – Египет

песмени общества – които фиксират информация за себе си върху трайни източници; точни и добре разработени системи и общества; строежи и съоражения с огромни мащаби с различна функция; мономенталност, подсказваща за уникални форми на изобразителното изкуство – живопис, скултура; ансамбъл наличие на определени сгради, подчинени на общи, сходни признаци;


Образният вид информация(живопис, скулптура) е много по-мащабен и наложен от писмения;


Образ на човек – създава се точен и верен портрет на човек:

· портретно изображение;

· изграждане на композиции, в които участват хора
· развиване на сюжети и теми, които се развиват пред човека (религиозно – митологични системи, които проникват в живота на човека)
Религиозно-митологичните образи се пренасят върху стената, разкриване на тяхното богатство;

Напътствия и начини на изобразяване, детайли, подчинени на тази система ( пропорции, целия език на изкуството) – КАНОН – изкуство подчинено на строги описания;

Забавени темпове на промяна на изкуството ( забрана на промяна на КАНОНА), трайни и повтарящи се елементи за огромен отрязък от време; възпроизвеждане преди новацията – идеативен х- р – условна изобр. с-ма;

Две измерения, дълбочината липсва; развива се като фрис(лента); игнорина се даден компунент, за сметка на друг;

- Неолитен съд – на който се представя ято фламинго; птиците са една с друга свързани; ива повтаряемост и са нереално застанали;

Архитектура – монолитни изображения

История на ЕГИПЕТСКОТО изкуство – 3 периода:

Древно царство – 3000 – (2700/2600)2000 г.пр.н.е.

· основни КАНОНИ в изобразителното изкуство – религиозно – митологична система;

· най-мащабното архитектурно изкуство;

· F.e. Пирамидите в Гиза – Хеопсовата пирамида на Ху Фу

Средно царство – 2200 – 1300(1700/1600) г.пр.н.е.

· огромни храмове – пирамидата и храмът са свързани, 2 комплекса от 1 елемент;

Новото царство – 3000 – (2700/2600)2000 г.пр.н.е.

· постижения във всяка дейност;

· Египет не е вече така могъщ и самостоятелен:

· Егейска култура, Перси, Александър Македонски, Гърция, Рим – римска провинция, Египет – житницата на Римската империя;

Храмови комплекси – гробници(пирамиди) свързани с митологията на Египет – вярата в безсмъртието на душата(Ка) след напускането на тялото и преминаване на препитания(съдилище), за да живее живот аналогичен на земния, но много по-хубав; пазят се вещите на мъртъвците; балсамиране(познаване на медицината;портретиране); живот в отвъдното; душата се лута без тяло – най-големият страх; Всеки човек се опитва да си направи портрет, за да може душата да намери тялото; балсамиране (фараон) -  по-бедните (каменоделство) – още по-бедните(портрет от гипс); Правене на няколко портрета – изключително точни. F.e. Нифертити – 3броя / оцветени в цветове близки до реалните;

Мономенталната култура:

- мощта на фараона;

- гробници;

F.e. Пирамидата на фараона Джосер; авторът на пирамидата е архитектът Импотет; стъпаловидна пирамида подобна на дзикоратите в Месопотамия, но с друго предназначение; 2800г.пр.н.е. – 5 скосяващи се към върха форми;


Принципи в архитеркурата:

- принцип на съответствие на външната и вътрешната архитектура – без съответствие между външната и вътрешната структурна форма;


Пирамидата не е обществен тип архитектура, гробницата е нещо затворено, херметизирано. В ранен Египет и двата принципа са налице;


КОЛОНА – появява се в своя зачатъчен вид в пирамидата на Джосер, но все още не е носещ елемент, а по-скоро декуративен. Носещ елемент в храма на Джосер е стената. Градежът е от хоросан. Колоната е наполовина издадена от стената и е характерна с:

-наличие на капител(с растителен характер – лотос, палма, папирос);

-много малка и тънка основа (за това и не може да бъде носещ елемент);


За да бъде носеща колоната трябва да има определена пропорция, съотношение мужду дебелината, височината и разстоянието на което са разположени колоните една от друга.


Навлизане на пропорциониране

ХЕОСОВАТА ПИРАМИДА – фараон Ху Фу

Висока – 190м.; основата на пираминада е 230м. – квадрат, точно ориентиран според посоката на светлината(слънцеориентиране);


Новото царство

Време на разцвет на храмовото строителство. Архитектурен бум.

F.e. Кап Шетц Сут – храмов комплекс; 

нови тенденции – строителство, подчинено на обредни и културни;

1) действие, процесия, движение на маса хора към религиозен център – протяжен, но непрекъснат процес;

2) стремеж хората да са обединени, организирани в едно цял, подчнено на някаква идея – наличие на тераси;

 
колонади – колоната вече е нещо самостоятелно, носеща функция, а  

     не декоративна. От тук започва архитектурното въвеждане на    

     колоната до наши дни;

Храмово пространство

· І. Първо има предхрамово пространство – достъпно (връзка мужду ежедневното и извисеното) за приобщаване на големи групи хора; открито хората се подготвят;

· ІІ. Вход.врата – място където се съсредоточават гранични елементи – полупропусклива преграда; спират хората, които не желаят да приемат храма; допускат тези които са отворени; Вратата е огромна мономентална, натоварена с охранителни функции(наличие на лъвове, тигри, божества)

( Същинската част на храма, най-богат и разнообразен;

F.e. Луксур и Карнак – храмът на Мон Ра – чудовищна гора от 25-30м. дълги колони от папирос с дебелина 3м. – чудовишна пещера (конструкцията би издържала и ако не са толкова нагъсто). Египетският храм смазва с размерите си и по-скоро подтиска, принизява човека като същество. Човек в него се губи, плаши от тази архитектура, правена не сякаш от хора, а от великани. Храмът плаши, контрулира човека.


Новото царство ни среща и с друг феномен – въвеждане на триизмерната структурна форма.

F.e. 
Луксур и Карнак – скулптури между колони, огромни, поставени плътно до колоните – все още се набляга повече на фронталното изображение. Опити за постепенно издърпване на скулптурата на пред. Скулптурата не въздейства съмостоятелно, все още е тясто обвързана с архитектурата.


Рамзес ІІ – фараон, по времето, на който Египет достига своето могъщество; храм – врязън, изсечен в скалата – архитектурата допълва природата; Огромни фигури високи около 20-23м., строени от горе на долу; много трудоемка работа, непозволяваща никакви грешки в мащабите и скулптурата на фигурата.

Начини за скулптурно изображение

І-ви начин                                                                           ІІ-ри начин

Натрупва се(глина и др.)                                           премахват се парчета


В египетското изкуство се работи с камък, тоест ІІ-ри начин на работа; 4 колоса – представителни портрети на фараона(еднакви по своите елементи); картуги – показват името и династията на фараона;

F.e.
Колонада в Карнак 

Налице са изображения, взети от бита, живота на фараона. 

F.e. двама мъже които патици, изображение съобразено с всичко канони; маса – извъртяна, сякъш е погледната отгоре; персонажите стъпват на една линия;


Фризообразно разполагане, усещане за множество (аналогия с ятото Фламингоо от керамичната скулптура на Древен Египет)


Изображение на войници, държащи “клонка палма” – символ на мирът.


Фламанското и холантското изкуство – изображението на ходжите (посетителите Божи Гроб) ХVІ, ХVІІв. – портрети на поклоници, като за доказателство държът палмова клонка.


Хората са изобразени без зеници – анонимно присъствие.


Египетското изкуство създава като самостоятелен жанр – портрета;

Вертикално развитие: от-долу на горе...

-пояси подчинени на земния живот (аналогично на изображенията в християнските държави);

-фризове, развити в пространството; подчинени на вертикално делене;

-пояси подчинени на небесния живот – граничеща със стенописи;


Точно и ясно изображение, възпроизвеждане на предметите(птици и др.)


Разномащабието не е подчинено на незнание, а на канони;


Портретно изображение

Нифертити – Алее Хотет І; - покрита осн.(камък) с гипс и оцветен; 

Отсъста идеализиране на образите в египетското изкуство, не на въз основа на неумение, а подтикнато от функцията на портрита – физическата прилика е от осн. значение(душата), дори се е прибягвало до снимане на отливки от лицето – важно е точното изображение;


Портретът не се занимава с естетическа функция, не е изящен предмен да радва окото, не е за галерия или дом, а има чисто магическа функция, поставя се в гробницата.


N.B. Портретувания трябва да е привлекателен за гледане – изразяващ с вътрешния свят на хората, но в Египет това отцъства  - той е лишен от емоцията на човешко или душевно състояние – портрет без психология.


Анонимно присъствие – без зеници, които издават емоционалното състояние;

ТУТАН КАМОН – непокътната гробница открита от Картър

-посмъртната маска(от злато) на Тутан Камон е наложена на него в гробницата;

-златото, допълнително украсено с емайл(червен и син), но не от боя, а от паста, при спичането й променя цвета си;

ЖЕЗЪЛ с три жила – горен, среден и долен Египет(символ на властта)

БИЧ с две жила – горен и долен Египет;

ТРОНЪТ на Тутан Камон 

- слънцето – Амон Ра – всеки един лъч завършва с ръчичка, която докосва фараона и съпругата му;

 
1300-1400г. – тенденция да се въведе култ към Слънцето;


Деформация на черепа – издадения череп назад е символ на благородство; 

- архитектурата   - първи стъпки за изграждане на религиозни храмове;

                             - наличие и прилагане на два архитектурни принципа;

                             - храмови комплекси - пирамидата е само част от тях;

                             - принцип на несъответствие от вън и от вътре

                             - пирамидата особено тази на Джасер, не е изявена в класически вид, състой се от 5 стапаловидни плочи - архитект е Имхотеп.

                             - храма на Джасер - колони - градежа в Египет е камък;

                             - самата колона като декоративен елемент елемент притежава характер -  ................ на колоната;

                             - колони и капители - палма, лотос, папирус
                             - фасадата притежава някаква пропорция за да може да бъде устойчива;

                             - Хеобсовата пирамида - уникално творение, по-висока от айфеловата кула; точен квадрат - основа 250м.
                             - релефа е най-разпространения начин за изобразяване - изображение, което се разделя от някаква основа; Има изпъкнал и вдлъбнат релеф, а от към отстоянието на разположението нисък(бсерелеф) и восок(орелеф) релеф;
                             - разположение на елементите: разположени на пояси; фигурите, които участват са различни по-големина; еднообразни фигури разположени една до друга; горе - символи на вселената(слънце и луна);

                             - триизмерна склуптура: свинксове - лъвско тяло, фараонска глава - склуптурата се оцветява; 

фараона Микерин - фигурите сякаш изплуват от камъка; - фигурите не са предвидени да се гледат отзад;
- жените се оцветявали предимно в бяло, а мъжете в охра;

- в Египетското изкуство няма взаимство между вътрешния и външния свят на човека; изкуство лишено от психологиката на човека; предлага приключени фази, които немогат да бъдат продължени; 
ИЗКУСТВОТО НА ВИЗАНТИЯ

Предпоставки за раждане на Християнското изкуство:

· късна Античност – ІІ – ІVв.

Римската империя се разпада, различни течения и религии се сблъскват, реализират се различни култови преклонения, обърканост в човешкия индивид, несигурност в Космоса, невяра в утвърдилите се богове; 

· Ранно Християнство
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конфликтно взаимоотношение между дух и тяло; Красивото, тялото – хармония с нравствеността; духът се стреми да излезе телесната си обвивка. Нарушено равновесие м/у дух и тяло – съзнателно търсен принцип в изкуството – абстракция, геометризация; (живопистност – свободно, пространствено решена; графичност – контурно ограниченост) линията не моделира, а изчертава формата – обръщане към културно, традиционно, обредното, битовото в Рим;

Остановява се нова тематика

Катакомби – подземни некрополи; помещения за извършване на църковни ритуали; помещения, посветени на култа за муртвите;
ІІ, ІІІв. – стенописите – живопис, подчинена на готови вече образи(взети на готово, но облечени, поставени по нов начин); своеобразен пиктографски мотив. По стените я няма идеята за смъртта, а темата за спасението(птици, делфини). Иносказателно се говори за Бог, Христос, но той не се изобразява. Бог все още е разумно оформен образ, буди страхопочитание, липсва антрофоморно изображение:
                            [ихтьос] – Исус Христос син божи спасител
                            [ихтос] – риба

За това Исус Христос се е изобразявал, свързвал с риба;

По катакомбите няма илюстративно представяне на библейския текст, а символично загатване за различни моменти.

Християнството взима готови образи, но ги преформира.

Примерно пространството преминава в абсолютна плоскост. Фигурите са безплътни, нямат сенки – стреми се спирилитическото, небесното –поставя се дуалистичното начало.

Характерни изображения са: паун(райска птица), коча(символ на злото), сърна,заек(праведни християни);

· 324г. – император
Константин създава Константинопол(град на Константин);

· 340г. – Константинопол става столица, нарича го Новия Рим;

· 395г. – Римската империя се разделя на източна и заподна;

· 313г. – озаконяването от Канстантин на Християнството

Християнските доктрини, за равенство, първородния грях, справедливостта – не е религия за слаби.

Новата култура е сбор, конгломерат от много, различни култури;



Василевса – първосвещеник, води църковните събори, участва във всички ритуали;

Между светската и църковната власт граница няма и двете са съсредоточени в ръцете на Василевса; той трябва да е най-добрия християнин; образът на императорът е редом с изображението на светци(по-малък, подчинен на морална перспектива)

Художникът вече не изобразява творчески акт. Не пресъздава личностни цености, а канонични, подчинени на религията образи.

Дидактично изкуство – избират се конкретни сюжети от Библията, за да напътстват, насочват християните.

Йоан Дамаскин, Григорий Велики – пишат и тълкуват хр. изкуство.

Ролята му е да държи под контрол поданика – пишни изображения(злато, скъпоценни камъни) внушават величието, създава се култът.

· VІв. – изображенията по църквите са пищни, цветни. Реално не се къса връзката Елинизма. Византийците – наследници на римляните(ромели, елинистични форми остават във византийското идкуство;

· Книжната миниатура – книжното изкуство се появява – четене наевангелията;

Кодекс – скрепени листи като книга; окраси, миниатюри, които разясняват; ( пример: “Пурпурни кодекси от VІв.” – пурпурна окраса)

Виенска библия – произхожда от Ентиохия;

· Иконопис – V век (икона –образ) – произлиза от погребалните портрети; преклонението към изобразени символи

VІ – VІІ век – манастирът Св.Екатерина в Синайд – “Богородица с младенеца от Синайд” – първи икони – синайдика(техника)

Псевдо Дионисий Реопагид – божественото е реално непозната; образът е единствената връзка; иконоборчески период;

· 726г. – Имперътор Лъв (някой си) осъжда иконопочитанието като идопоклоничество;

· 843г. – победа на иконопочитателите 

базилика – християнски храм

Храмът символ на Вселената, отразява този друг свят, като влезеш да достигнеш Бог;

Катедрала – голям храм – множество прозорци, прониква много светлина – усещане за дематериализация; мозайката – прави се по стените – м/у прозорците (а не както в Римското изкуство по земята); естествените камъчета се сменят със стъклена, по въздестваща(блестяща).

VІ век – църквата Сан Витале, Равена – императрица Теодора със свитата си и Йосниниян (фонът е златен)

Йостиниян -  разцвет; Златните порти около Константинопол са негово дело;

Ефект на присъствие – фонът е златен, блести и се създава усещане, че  фигурата изкача напред; под драпериите(дрехите) не се пресъздава никаква пластичност(липса на обем, липса на тяло), но е много пищно.

Графичност – лецето – образът се унифицира – християнска общност, индивида сеобузличава.

Внимание към пищността – в служба на Василевса;

Проблем на обратната преспектива – в архитектурните изображения; обежната точка идва в нас, обърнато пространство, насочено към нас, не е реално, конкретно, не се знае дали Богородица е въпрос (в картината или вън) центърът на перспективните линии е в центъра на картината(Богородица) статика!

Катедралата Св.София в Константинопол (днешен Истамбул) – замислена от Йостинион като храм на храмовете

(532 – 537г.) – строена от арх. от Мала Азия – семпло решено вътрешно пространство точно пресметнато навлизане на светлината, зада дематериализира тази тежка конструкция (диаметър на купула = 31,50м.)

Липсват в началото икони

Манастирът Хора (друг голям храм) – Висок образец на Византийско столично изкуство – ХІв. – палеологово изкуство – много по-финно, точно изображение.





Исус Христос





Апостолите

Изображение на ктиторът + план на храма; по-меко, обемно е решено лицето, не е графично изчертано.

Няма я тази статичност – поглеждане в страни ¾, ставане в ¾, фигури в профил, което преди ХІв. канонът не позволява.

ДРЕВЕН РИМ
Културата на етруските

Етруските идват от Мала Азия, VІІІ – VІІв.пр.н.е. – робовладелски строй;

Римляните възприемат много неща от етрусите – държавния механизъм, умението за обработване на метали, театралното действие.

Интересни паметници са гробниците, съркофазите и къпаците на гробниците. Пластиката им е с много ведро излъчване, специфична усмивка. 

- Капитолийската вълчица(вълчица и две деца под нея бозаят) – по- скоро представител на етруското изкуство - Капитолий е най-големият, най-важният хълм, на който е построен Рим(общо на седем хълма);

латини и събиняни – остановяват се по поречието на р.Тибър и поставят началто на Римската култура; от VІІІв.пр.н.е. до Vв.сл.н.е.

· Римската Република е от ІV – Ів.пр.н.е.

· Римската Империя е от І до V в. от н.е.

“Гърция завладяна, завоюва своите завоеватели” – покорява ги с изкуството си;

І в.пр.н.е. – Рим е във разцвета си, има робовладелство, търговските връзки са развити, а от Гърция се носят в Рим много предмети на изкуството, точно тогава се заражда и колекционерството. Всеки колекционер търси майстори, които да изпълняват поръчките наподобяващи Гръцки предмети.

Меценатство – да покровителстваш изкуството; за разлика от Гърция в Рим искуството се възприема повече като занаят; в Рим обществото е строго детерминирано; патрициите са висше стоящи, а всички останали са нисши;

· скулптурен портрет – Римски бюстове;

· живопис

· архитектура, инж.съоражения – откриване на бетона, който позволява свобода и творчество;

Витрувий – създава трактрат – “Десет книги за архитектурата”

Архитектурата трябда да е проста, семпла и дълголетна. Тя е изключително елитарна и строго функционална.

Строителството на пътища – предназначени за легионите, които трябва да завладеят света;

· 312г.пр.н.е. – Апий Клавдий – най-големият път свързващ Рим и Южна Италия и е построен от големи каменни блокове наподобяващи павета;

· форум – най-важното място в града ( от там тръгват всички пътища към провинцията)

· храма на сатурн – грацката хъзна

Изкуството на риториката достига висота - искуството да се говори и способността да се владеят масите, чрез реч тръгва от Гърция, но в Рим е разцвета й.

Склупторният портрет на Рим – в Гърция всички портретни изображения са бюдтове и са идеализирани в Рим не е така – важна е индивидуалността; Много точно предаване на чертите, важни са лицата, изражението, характера и личностните качества; инкростират се очите, тясна специфика; косата е много точно пресъздадена; за склуптурата се използва само длето; феноменът на римският портрет се състой в това, че човек е достатачно красив сам по себе си за да бъде предмет на изображение; може да се съди за емоционалното състояние на изобразявания човека;

Настъпва периода на Августовски класицизъм – връщане към идиализацията и обожествяването; Октавиан Август (Август не е лично име, а нарицателно за обожествен) построява “Олтар на Мира” на Марсово поле в чест на победите от първи век.

Колизеумът (150м. Дълъг, 188м. в най-дългата част) – това е най-колосалното строителство(от там идва и името му); Появява се някъде около 75-80г. от н.е.; сцената е направена от дърво, посипана с пясък; конструирана е така, че да може да се маха и да има водни битки; решен е на 4 етажа:

· І –ви – дарийски – най-масивния

· ІІ-ри – юнийски – по-изискана и привлекателна

· ІІІ-ти – корински – по-пищни

· ІV-ти – пиластри – полуколона, залепена за стената – оптически се олекотява конструкцията; - прикрепени са дървени колони, които да задържат покривна плоскост, покривало или платове за сенници;

Триумфалните арки – императорите изразяват своето могъщество и символ на победите си;

Пр: “Арката на Тит” – бетоно стабилно съоражение, построено за конкретен повод;

Архитектурата може да се проследи и в битовите згради. Вилата на министрите в Помпей – има стенописи, сцени отпасващи всички стени, като всяка сцена е разработена в конкретен цвят – изобразяват се не конкретни лица, а образи;

- декорация на къща – важна част от интериора. Пространствата са малки за това се търси решение в илюстрациите по стените(поглед на вън); изобразяване на реално пространство и илюзорно – проблемът вън-вътре; има  мозайки, с които се постига живопис - подобна на боите но всеки детайл се търси в камъче с определен цвят;

Монети – всеки имретатор сече монети, които да са с неговия лик, но в никакъв случай той не е идеализиран;

Период на кризис – ІІІв. – набляга се не толкова на индивидуалните черти, колкото на емоционалното състояние – акцента пада на очите;

Фатоми – малки рисунки, портрети, предхождащи иконата, релеф за римските съркофази, 

Император Констнантин въвежда Християнството;

Античното изкуство по Българските земи

40 000г.пр.н.е. – първи наченки на изкуство по нашите земи, макар и митово-ритуални предмети;

ІІІ-ІІв.пр.н.е. – бронзът навлиза в живота на хората

Вълчетрънско злетно съкровище (ХІв.пр.н.е. – на границата м/у бронзовата и жилязната епоха)

· открито през 1924г. 

· предметите са еднотипни – направени са един майстор – имат ритуално предназначение;

· един от предметите се приема че е лампа, а друг за наливане на вино при ритуали;

· кр. на VІв.пр.н.е. грънчарското колело се използва по нашите земи;

VІІ-VІв.пр.н.е. – гръцка колонизация по Черно Море, Мраморно Море и Егейско море

Период на вливане на античното в една многосамобитна култура

Поява на траките – 10 стих “Илиада” 

Пр. “тракийски тип меч”; “ромфея” – двуостър меч; 

некрополи (намерени в тях малки пластики) – доказателство за омировите епоси;

Пр. Еленчето от Севлиево – VІІв.пр.н.е. –геометризирано, стилизирано;

Протомет – част от тялото на животно, което е стилизирано, обобщено– използвали са се за ритуали;

Древните траки са изобразявали животни, които са им близки, познати. 

Гръцките заселници създават крайморски центрове:

Аполония – Созопол

Одесос – Варна

Месембрия – Несебър

По черноморието ни достигат много майстори, донасящи спецификата на античната култура – Атина Палада – бухъл – символ; Сечене на монети;

Некрополите – важна част от архитектурата на полисите, по които намираме много надгробни плочи – стела, по които съдим за живота по онова време; скъпи, достъпни за богатите хора;

· стела на Нанксандър

· стела на Дейнес(синът на Нанксандър) – Vв.пр.н.е. – гр.архайка

Гръцката керамика се развива по нашето черноморие моделира виждането и развитието в тази насока на местното начеление;

Втората половина на желязната епоха – след края на VІв. и началото на Vв.пр.н.е., траките, мизи, трибали – на север;

Одрисите – на юг, Марица;

Одрийската държава  - племенно държавно обединение; тракийски некрополи(гробници) – Тракийската низина гробницата край с.Мезек (Свиленград) – глиганчето от гробницата край с.Мизек е много по-реалистично в сравнение с еленчето от севлиево;

Панагюрското съкровище (ІІІв.пр.н.е. –елинизъм по-пищни форми, декораци)

· 9 съда, счита се за подарък от Мала Азия

· върху всеки от съдовете има митологични образи

· създават се зооморфни и антропоморфни картини

· канас –глава на богиня

· фиала – плоска кръгла тавичка

· върху една стомничка е изобразена битката с Херакъл, а дръшките те и са във формата на кентавър;

· предполага се, че се е наливало вино – ефектът между бистротата на виното и блясъка на златото;

Развива се златарската промишленост: 

· Сечене на монети – кон, орел;

· Пръстенът от Езерово – пръстен печат

· Златни висулки на накити

· Обеци

Филиграма – плетене с тънки нишки от метали, а не коване;

Зверинен стил – животински изображиния;

с.Дувънше (Пловдивско) – Башова Могила – златен нагръдник, изобразяваща вълк

- изобразяват се като се прави матрица д изображението, в/у която се постява гладък листи после се зачуква. Практика и за направа на сдове

Могиланска могила край Враца (ІVв.пр.н.е.)

· 14 съда

· фибули – декоративна игла за дрехи;накити

· наколеник, изобразяващ богинята – майка – кнемида;

· венец – много малък, на тракийска принцеса

· шишероподобна амфора – керамика

Съкровище от Летница  край Лукувит/Лутувик ()

· муниция– бойни снаряди

· друга муниция – бойното снаражение на коня

· малки пластинки, плочки, апликирани в/у окрасата на коня, изобразяващи битки, лов и др.

Рогозенско съкровище (намерено е в двора на тракторист

· 165 антични съдове – най-голямото количество

· сребърни съдове, някои с позлата, разказващи за митологични съдове;

ЖИВОПИС

Казънлъшката гробница (ІV-ІІІв.пр.н.е.)

· съдим за гръцката живопис, направена е от поканен гръцки майстор

· таванът – в центъра има камък за запушване; след кръга в окръжност има изобразено гонене с колесница; а в най-широкия диаметър има изобразено сватбено шествие; - създава се усещането за пространство

· венецът – атрибут за материален статус, издължени пропорции – усещане за изящество живопистта е направена само с 4 цвята; богато познаване анатомията на човека;

Гробницата в Свещари край Разград (ІІІв.пр.н.е.)

· криатиди – статуи, които поддържат горната плоскост;

· не е била довършена, явно погребаният е починал преждевременно;

· монет – дълговидната част за покрив;

· богини – всички лица са различни от други, оцветени;

Ів., 15г. – Римското нашествие.Военни лагери по р.Дунав. Появяват се стратегически центрове:

· Дорес Торум – Силистра

· Августа Траяна – Стара Загора

· Филипопул – Пловдив

· Сердика – София

СТУЛПТУРА

· фигура скулптура;

· надгробен релеф в духът на римската традиция;

· плочи, изобразяващи богове – много по-народни и експресивни;

· култът към тракийския Херос – на кон, идиализиран;

МОЗАЙКИ (края на ІVв.)

· Стара Загора

· София

· Вила Армира(Ивайлов Град)

· Гробници напомнящи християнските катакомби

Късна античност – християнството

Паун – декларация(райска птица)

312г. император Константин, въвежда Християнството;

Егейско изкуство – преход м/у Древност и Античност

ХVІ – ХVІІІв.

[image: image5.jpg]


Класическа гърция (кр. на ХVІ – нач. на ХІХв.) – може ли епосът да се използва, като изторически източник (Омир, Илиада, Одисей)

Хайнрих Шлимен – еродит воден от фанатичната си идея за правоверността на Омир. Предприема изследователско пътуване в издирване на Троя – Щлимен открива Троя;(Мала Азия)

· 7 културни пласта, днес , а не както е открил Шлимер – Омировите творби имат архиологичен х-р- съкровището на Прям – любимото на Хитлер/Сталин – съдържащо символичен характер;

· неговите открития дават бегъл отговор на неизвестното м/у Древността и Античността.

· Шлимер иска да намери и ахейците(разрушителите на Троя). Микена и Тиринт – ахейски градове открити по точните описания на Омир(гробници, съкровища); бронзова епоха

· Оказа се, че м/у Древността и Античността е същаствувала една вселена, в която е кипял живот, водели са се битки – Средиземноморието;

Артър Евънс (1900г.) – започнат разкопки на о.Крит, вевежда систематика в археологичните си изследвания.

· изгражда представата ни за Крито-Микенската култура – общество със силно изразена централизирана власт(но не толкова диспотично като в Древността);

· Крито-Микенски мост между Древността и Античността:

· Морска цивилизация, дисперсно разположена на острови. Не е унитарна територия, като в Египет и Месопотамия. Разчита на отделницентрове, които водят уникален, отделен живот, но обединени от религия, култура, обединяващи се при опасност. Пр. Сирийските войни
· Крито-Микенската цивилизация не набляга на традиционността, а на мобилността – предвижване  м/у острови. Живее в следствие на изключителна активност, отличаваща я от древността, по-скоро наподобяваща Античността(преходен период)

· Критските дворци – без строга каноничност – лабиринти;

· Митични, фантастични животни – митология;

· Крито-Микенски керамични съдве – изобразени сцени от религиозно-митологичния живот, но в които са изобразени хора;

· Микенска погребална маска(на Агаменон) – погребални предмети

Периодика на Крит и Микена:

· Додворцов период – /2800 –2100г./ – ранноминосски (цар Минос);

· Стари дворци(Средноминорски) - /2100 –1600г./
· Къскоминойски период (периодът на новите дворци) - /1600 –1200г./
1600г. – първа инвазия:
· сериозен природен катаклизъм;

· инвазия на племена, които по-късно преминават на юг към Египет – Ахейци; - бронз

· ахейците живеят грабейки и разрушавайки, говорят просто-гръцки език;

1200г. – втора инвазия:

· Ахейците също мигрират  - Мала Азия, доближават Троя;

· Желязо – по-добър и съвременен материал за оръжие;

· Бавни предвижвания, съпроводени с войни, но и смесване на масите;

· Ахейците са заляти от дорийците
· Постепенно унифициране на двете населения – достига хомогенност, населяваща предните части на Мала Азия, Средиземноморието и по-късно Черно Море;

· Средиземноморието – вътрешно море, обградено от все по-смесващото се общество, по-късно наричащи се егейци;

Остров КРИТ

· дворци – липсва предварителен план и чертежи изградени са от множество помещения, строени според нужди и предназначения. Архитектурата не подчинява терена, а се движи по него и го следва, което довежда до допълнителни усложнения: различните помещения са разположени на различна височина; дворците наподобяват лабиринти. И тук липсват колоните като носещи елементи. Наличие на голямо разнообразие от архитектурни детайли.

! NB! >>>
· единствено в Крит колоните са по-тесни в долната част, от колкото в горната;

· абак – отделя колоната като носеща конструкция;

· фрескова живопис в дворците, доста различна от тази на изток – засилена декоративна цветност, често пъти без религиозна причина – декоративни и чисто естетически моменти, създадени по-скоро да радват окото, а не да внушават нещо.

· За пърни път доста спулочлив опит за пресъздаване на света около тогавашния човек
· Женски фигури държащи змии или увити около тях – вероятно някакъв ритуал, бежество;

· Ултар във формата на бичи рога, разположен на най-виското място – на високо, на светло – свързано е с процеса на движение на хора около него; достъпно за всички, през цялото денонощие;

· Критяните продават ценни вещи – оръжия, съдове, богато окрасени(изобилстват съдове, на които са изобразени морски елементи – миди, охлюви...)

· “Принцът на Лилиите” – много добра пластика, стъпването е отново същото като в Египет; по-енергично и засилено раздвижване на фигурата; изображението стои по-изящно и по-леко; липсва застиналостта, с която се характеризират, египетските фигури;

· трансформиране на животинските изображения – взимане на различни части от различни животни;

· два типа писноменост – линейно писмо А и линейно писмо Б. Писмо Б е записано върху голяма част продукти – керамика. Няма литература, използва се(писмеността) за дипломатически работи;

· “Диск от фестос” – знаците са много различни; част от тях приличат на яроглифи, други на фиктограми, трети на букви, срички и др. Дискът се развива като охлюв, но не е ясно в каква посока се чете; линии, които не е ясно за какво са;

· Бикови глави са украсявали стените на храмовете; 

· Съдове Камарес(на името на селището, където са произведени) – върху тях са изобразени цветя(релефи);

МИКЕНА

· На двайсетина километра от морето – предвазване от разбойници;

· Град – държава опасана с много дебела стена(скрива лица, тайници и проходи в стените); в града съществува място, където са поглебвани знатните хора(най-вероятно царете) – помещения под земята – купулни гробници, състоящи се от две части – поглебението се извършвало в широката част и после изцялосъоражението се заравя(купулната в най-високата си част е 13м.)

· Наличие на храмово съобажение – просто като структура;

· “Храм на Герон” – правоъгълна структура, в която е имало огнище и жертвеник(вероятно е имало и дупка в покрива); на входа има две колони, от всяка страна по една – детайл, повтарящ се и в гръцкото изкуство; върху лицето на умрелия се слагало маска; 

· микенските оръжия – предмет на разкош и търговия;

ДРЕВНА ГЪРЦИЯ

· Гърция ни среща с нов тип общество, множество свободни хора, които преобладават в йерархията на обществото; Хора, от чиито виждания зависи бъдещето и живота на обществото, в което живеят; основните решения на проблеми се взимат чрез гласуване на всички свободни хора; Същоствуват хора тотално лишени от свобода(робите). Свободата представлява по-голям капацитет на индивидуално развитие;

· Гръцкото общество развива изкуство, при което основният патос е човекът, взет от две различни измерения, като обикновенно изобразен като идеал(на ценностти и добродетели) – благодетели, които изглаждат цялото общество;

· Съвпадение на вътрешната и външната красота – гърците достигат до тази непозната до сега, естетическа идеа; Гръцкото изкуство се опира на търсенето на единство и равенство между вътрешния и външния свят на човека;

· Гърците внасят естетиката и морала в изкуството; съблюдаването на моралните добродетели е основен проблем в изкуството.

· Човекът за пръв път се показва в целия му вид – образът става естествен, той осговаря на реалността;

· Въвежда се темата за трагизма, свързана  със свободата на избора на всеки човек; Трагичното възниква, когато между избора и средата  има противоречие, тогава когато човека съзнателно прави своя избор, който го води до гибел;
Град – държава опасана с много дебела стена(скрива лица, тайници и проходи в стените); в града съществува място, където са поглебвани знатните хора(най-вероятно царете) – помещения под земята – купулни

Англия 18-ти век

По онова време островът на мъглите е бил не само най-голямата колонялна държава в Европа, но и най-развитата в капиталистическо отношение страна. След Холандия, Англия била втората Европейска страна, където буржоазията взела връх в управлението на държавата.


Забогатяването на Англия и общият подем на Английската култура от 18-ти век, в която властвали трезвите принципи на островната буржоазия създали най-после благоприятни условия и за възникването на самобитна Английска живописна школа. За съжаление до 18-ти век в Англия, която родила Шекспир и десетки бляскави поети и драматурзи, нямали собствени големи художници и Английската аристокрация ползвала обикновенно “вносни” от континента( Холбайн, Вандайк, Рубенс). Но това били чужденци и правото да се нарече основоположник на Английската живописна школе се паднало на Уилям Хогърт – художникът на остроната буржоазия и един от първите критически реалисти в Европейската живопис, който оказал дълбоко влияние над много континентални художници. Роден в Лондон през 1679г. и получил художественото си образование в едно второстепенно частно рисувателно училище, той тръгнал смело по нов собствен път и заявил: “Очите на художника трабва да бъдат обърнати към природата и да гледат в самия него. Не да чувстват света през очите на другите!” Цялото творчество на Хогърт станало въплащение на това верую и той го развил по късно в един доста голям трактат върху живопистта, озъглавен “Анализ на Красотата”. Хогърт гледал живота право в лицето. Той не отбягвал действителността каквато и да е тя и я отразявал вярно и правилно със всичките й подробности. Картинните му сюити напмняли много отделни сцени от пантомима и чрез жестовете и изображенията на изобразените герои можело да се разбере и почувства настроението, техните преживявания и вълнения. Съвременницете на големия художник обичали да казват: “Ние не гледаме произведенията на Хогърт, като картините на другите ходужници, а ги четем”. Оригиналността и новаторството му се състояли в неговото критично отношение към действителността, чрез изкуството си той създал един истински нарисуван роман от живота на Английското общество през неговите дни. Внесъл злободневната тема в изкуството на Европа, Хогърт оставил след себе си и значително наследство от портрети на свои съвременици, изпълнени с приятен живописен маниер. Едни от най-известните между тях са “Момичето със скаридите” и портрета на актрисата Лавиния Фентън.


Разцветът на Английската живописна школа от 18-ти век настъпил във втората половина на столетието, когато се разгоряла борбата мужду художниците – новатори и техните събратя – защитници на отживялото и отдалеченото от живота изкуство на миналото. Тази борба дала особено силен подтик в развитието на Английския портрет.


Без съмнено, двамата най-видни английски портретисти в онези годити били талантливите живописци Джошоа Рейнолдс и Томас Гейнзбърг. Рейнолдс можел да получи солидно светстко образование. Той се убочавал първоначално в ателието на художника Томас Худзън, а по-късно посетил Италия, Франция, Германия, Холандия и Фландрия и изучил изкуството на техните големи майстори. Културната еродиция на Рейнолдс и неговият рядък талант на живописец го наложили бързо сред английското общество и той станал пръв директор на основаната от него Английска Кралска Художествена Академия. Нарисувал повече от 2000 портрета, които представляват истинска галерия на знатните интелектуалци и общественици от неговия век. Към това се прибавили и много големи фигурални композиции, две от които “Младият Херколес удошава змията” и “Сципион Африкански” му били поръчани от Руската императрица Екатерина Велика. В колорита и композицията си Рейнолдс бил безупречен и умеел да придава много грация на човешкия жест.


Томас Гейнзбъроу – най-големият съперник на Рейнолдс в Английското портретно изкуство, бил самоук художник. Той рисувал предимно аристократи, обужавал изкуството на Вандайк и го следвал. Надарен с дълбок поетичен дар и много лиризъм, Гейнсбъл достигнал до много ярки постижения в дамските си портрети. Неговите “Сара Сидънс”, “Мис Грехам”, “Мис Робинзон” и другите му красавици се смятат като един от върхувете в световния портрет. Не по-малко постижения от тях е и прочутото “Момче в синьо”. Гейнсбъроу оснавил известни следи и в развитието на английския пейзаж пълен с любов към селския живот, видян през призмата на неговия романтичен поглед, той станал един от първите пейзажисти на острова от 18-ти век. В областа на портретите заедно с Рейнолдс и Гейнбъл през различни години на 18-ти век работили и портретистите Рамзей, Опи, Хопнер и Лоуренс, които също оставили значителни следи в Английската портретна живопис. След портрета от 18-ти век и в началото на 19-ти век в Англия до голямо развитие стигнал и пейзажът. Той намерил двамата си най-големи майстори през първата половина на века в произведенията на певеца на полето Джон Констабъл – един от основоположниците на романтичния пейзаж в Европа – в творчеството на Уилям Търнът, най-големият поет на английското море. Англичаните смятат Констабъл за основоположник на тяхната национална пейзажна школа. Между най-прочутите му творби днес се нареждат “Шлузите в Дедъм”, “Ферма в долината” и много други.Уилям Търнър възпял английското море. Той бил неповторим майстор на морската стихия и, като никой преди него, умеел да рисува светлината и прозрачноста на въздуха с виртуозно майсторство. Надарен със свръх поетично въображение, той често не успявал да осъществи всички свои видения, но той бил прекрасен колорист и нямал равен на себе си в предаването на тънката игра на светлосянката.


Колинс, Уилки, Лесли, Уорд и други оставили след себе си много прекрасни битови картини.


В средата на века сред английските живописци се обособила малка група художници, които обявили, че въстават срещу студенината и апатичността на официалното изкуство в Англия. Тази група на “Прерафаелистите”, в която влизали Данте, Габриел, Русети, Хънт и други, решила, че трябва да обнови изкуството на родината си, като почне да рисува така, както са рисували кватрочентистите преди появата на Рафаело. Ала неговите представители не създали значителни творби и след втората половина на века английското изкуство се присъединило към различните творчески направления на Европейското изкуство.

Фламандия 17-ти век

Заедно с икономическия възход и с политическото умиротворяване процъфтели и Фламанските изкуства, като достигнали, макар и за кратко време, едно от първите места в Европа. Естествено изискване към искуството на Фландрия след революцията били значително по различни и осталиви пред нейните художници редица нови задачи. Сега те трябвало да работят главно за ейзоитските черкви, за аристокрацията и за забогатялата извънредно буржазия, които имали нужда от блясък и правност. Областта, където бароковото изкуство и идеологията на господтсващите класи намерили най-широко поле за действие и за изява, била архитектурата на Фландрия.


Колкото се отнася до Фламанската живопис от епохата, нейната кратка, но бляскава история се сабира като във форус в едно внушително име – Питър Паул Рубенс – най-генялния Фламански художник на века и един от колосите на световната живопис. Той се родил в малко немско градче през 1577г. Ранното му детство преминало в чужбина, но когато станал на 11 баща му починал и той се върнал във Фландрия заедно с майка си. Там той учил в прочутата анверска “Латинска школа”, където той получил солидно класическо образование, но след завършването й се однал на живопис. През пролета на 1600г. се отправил към Италия – страната която го привличала като магнит. Той се установил от начало във Венеция, но няколко години по-късно се преместил в Рим, а после във Флоренция, Мантоа и т.н. Когато след осем годишно скитане по света Рубенс се прибрал у дома си той отворил своето първо художествено ателие във Анверс. Още първите стъпки в новото поприще не донесли много поръчки. Неговото материално състояние се увеличило значително и денонощно работил за кралските домове в Париж и Лондон, за най-богатите хора на времето, неговото майсторство ставало все по популярно. Втората му жена Елена Фурман станала любим модел за едни от най-зрелите му трорби. През 1640г. той починал. Но неговото дело било най-прекрасният паметник на един живот, изпълнен с труд и безпределна любов към изкуството. Огромно по размери – наброяващо повече он 3000 творби, между които около 600 големи картини – творческото наследство на Рубенс представлява уникален случай в историята на искуството. Безспорно той е бил надарен с рядко въображение и необикновенно сръчност, които са водили четката му по платното със светкавична бързина. Защото иначе е неубеснимо как е създал всичко, което е останало след него. Най-ранните му произведения показват ясно, че Рубенс е направил първите си крачки по стъпките на своите велики Фламански предци, на Микеланджело, Венецианските живописци и главно на Караваджо. Поразителната дарба превръща в лекота в мигове на бликащ живот дори и неговите най-религиозни или митически картини, като ги изпълва с вълнение и с напрегнато движение. Образите на Рубенсовите герои добиват патетична окраска и независимо от това, дали майсторът рисува за някой строг каноник или пък за някой коронован господар – силата на неговия талант въплащава в тях повече от онова което са поискали неговите клиенти, и ги предвъща в апотрос на общочовешки идеали. Светът на Рубенс е напълно Фламански. Той обича живота, веселието и щастието. Днес между най-прочутите творби на Рубенс са нареждат неговият “Семеен портрет”(в който той е изобразил себе си с първата си съпруга Изабела Брант), “Полагането на кръста” и “Снемането от кръста” (две големи тъбла в андверпенската катедрала), “Подвигът на римлянката”, “Съюзът на водата със земята”,”Битката на амазонките”, много пейзажи и още десетки картини, които е невъзможно да се изброят.


Рубенс е имал много ученици и помощници. На първо място м/у всички тях изпъква великият портретист Антонии Ван Дайк, художник “номер 2” на Фландрия от 17-ти век. Той е роден 1599г. и още съвсем млад постъпва в ателието на Рубенс още съсем млад, но неговата рядка дарба скоро го направила пръв м/у всички помощници на великия майстор и Рубенс се привързал силно към него. След няколкогодишна работа при своя учител Ван Дайк разбрал, че ако остане още при него, никога няма да може да направи нищо лично и заради това го напуснал и заминал за Италия, където най-добросъвестно проучил всички италиански майстори. Ала Ван Дайк не притежавал нито темперамента на Рубенс, нито неговия жар, а още по-малко пък желязното му здраве, за да работи в много жанрови области и заради това той се отдал предимно на портретната живопис. Ван Дайк бил поканен от английския крал Чарлз І да стане негов придворен живописец. До края на живота си той работил главно в Англия, рисувайки английската аристокрация и практически станал основоположник на английската портретна школа. Англичаните почитали Ван Дайк  и ценили изкуството му много високо. Когато той починал, те му устоили княжеско погребение и го обявили като Хендел за английски национален гений.


Ван Дайк оставил значително художествено наследство, което се съхранява днес в много от големите Евпорейск картинни галерии. Един бегъл поглед върху творчеството на Ван Дайк показва, че в своите най-ранни портрети ученика на Рубенс е бил добросъвестен отразител на действителността – физическа и психическа – но след престоя му в Италия той променя значително своя стил и търси да предаде на новите изображения повече блясък и пищност. Скромните одежди на първите портрети се заменят със скъпи и богати дрехи, архитектурните композиции по фона стават натрупани, а украшенията по гърдите на моделите му блестят като звезди. Ван Дайк се старае да задоволи суетата на своите клиенти и за това ги рисува в тържествени пози, които трабва да почертаят тяхното вътрешно самочувствие. Но нито парадните облекла, нито високо вдигнатите глави на моделите му не могат да скрият онзи израз на празнота и скука, който е тъй характерен за тези хора и в неговото предаване безкомпромистна, точна четка на Ван Дайк запечатва с поразителен реализъм отегчените и преситени от безделие лица на велможите на Чарлз І и на техните жени. Един куриоз в работата на Ван Дайк е бил навикът му да рисува от натура само лицата на своите клиенти, а за телата им да използва модели професионалисти, които са му позирали.


Рубенс и Вай Дайк оказали огромно влияние върху живописците от следващите векове, но по сюжет тяхното изкуство било само едно аристократично творчество.


Най-способен и даровит между “народните художници” бил Якоб Йорданс, който учил при Рубенс, но никога не успял да достигне нивото на своя учител, въпреки бликащият му талант. Той бил блестящ реалист, майстор в предаването на действителността, но неговите композиции страдали от претрупаност и това разваляло голяма част от творбите му. Йорданс рисувал предимно веселбите и пиянските оргии на дребните Фламански съществувания, техните празненства в малки опушени кръчми, пеещите компании и залитащите от алкохолни пали дрипльовци.


Друга звезда от Фламанската школа на столетието бил и жизнерадостния Франс Снайдерс. Малко по-млад от Рубенс, той предпочитал да изписва предимно “натюрморди”, но неговото изкуство не се изчерпвало само в този моден през 17-ти век жанр. Снайдерс умеел да рисува също така и животни. Картините му с подобен “персонаж” били извънредно драматични и имали пищен колорит.

Селският бит на Фламанците и техните прости радости също намерили своят голям майстор в лицето на превъзходния живописец Дейвид Териерс, а градската беднота оживяла в малките по размер, но съвършени по майсторство табла на Холандеца Адриан Боувер, който преживял по голямата част от живота си във Фландрия.

Една от най-характерните черти на Фламанският характер – радостта от живота – е завещана на поколенията които и се възхищават и до днес. Фламанското изкуство оказало дълбоко влияние в/у развитието на живопистта във Франция, Германия и Испания, а чрез творчеството на Ребенс и Ван Дайк и върху Английското национално изкуство. Но с това неговата роля не била изчерпана и то продължило да бъде извор на вдъхновение за много художници от по късните времена  особено от епохата на Романтизма. За негова чест той има своите почитатели и до сега.

Романско изкуство 

Романското изкуство  - VІІІв. – Хв. 
Античност – единство между духовно и телесно  Средновековие – Християнството – дуализъм – 2 паралелни свята;

· Неглижира телесното, за сметка на духовното;

· Условна изобразителна с-ма – няма пряка връзка между изображението и скрития замисъл;

· Хид. Произведения нямат за цел декоративност, а да получава, проповядва идеи с отнесен характер(абстрактен) – морални ценостти;

· Пр. Иконното изображение – медиатор между земното и небесното. Цени се не материалното, а това което символизира;

· Цени се репродуцирането, повторението, а не спицификата(колкото повече наподобява по-преходни праобрази). Самият художник не се цени като творец, а като пазител на канона, приравнен е до занаятчия;

· Заложено е противоречие – отричането на образността на Бог и стремежът да се изобразява(как може да е изобразено, нещо което няма вид)

· Аансаблов, цялостен характер – всичко е подчинена на обща каноничност;

· Пр. Архитертурата(дърворезба,каменна дърворезба) голямата форма (арх.) – храмът; малките форми – битови предмети; малките форми наподобяват големите. Единство: 

· Ръчна изработка зна всеки предмет – тафтология – невъзможността различни предмети да са уеднаквени, изработени от различни хора;

· Анонимност – не се оценява индивидуалността

· Оформят се местни школи, насочени в някаква сфера(арх.,дърворезбарство)

· Наченки на специфични, индивидуални, характурни особености – национални художествени школи – тенденциите се следят по архитектурата;

· Периоди: Романски период(Х-ХІІв.); Готика – ХІІв. – ХІVв./ ХVв./ ХVІв. – в различни места;

· VІІІв. – нос на кораб – основно битови предмети;възкрасяване на християнството, но на една много по-друго изобразително ниво(ІХв.)

· VІІІв. – “Книга на Келтите” – евангелие(Йоан евангелист); много схематично изображение на човешкото- бедно познание на анатомията; образът трябва да е седнал – съдим по силно скъсеното тяло; наблегнато е повече на декорациите;

· “Bradford на Avon” (църква в Испания) – първоначален строеж (арки); контрафорси – укрепителен елемент(наченки); много бедни и опростени съоражения;

· миниатюра – липсва тримерността, характерна за античността изобразително възпроизвеждане, реалистична изобразителна система. Сблъсък м/у условната и реалистичната изобразителна с-ма;

· VІІІ-ХІІв. – склуптурата  е най-разпространена;

· VІІІ-Хв. – Романското изкуство;

Романската архитуктура

· арка – характерен носещ елемент в Романския период, идващ от Рим(от където идва и името Романски);

· храмовете са основното строителство в западна Европа, като размерите растът. Арката изгражда структурата на храма;

· строи се мащабно – цели се да се строи обемно(мащабно), строителство, което преопределя по-постни форми(куп,цилиндър, паралепипет)

· дебели гладки стени, с много малки прозорци – слепи;

· купулен характер на тавана;
· катедрални храмове – там където има катедрала – ПР. Александър Невски, Св.Неделя, Св.София – 3-те храма в София – патриархът може да проповядва там – катедралата различно от храм;

· съотношението м/у колоните и арката са от значение за поеманата тежест;
· централното място, колкото хората са по-навътре  -  те са по-видни и високопоставени;

· прави се кула, а в Източна Европа е х-рно купол;

· кулите разделят пространството на кораби(3 корабна, 5,7-много рядко) но винаги нечетен брой; следният, централният е най-голям(най-представителният)

· проблемът със светлината – малки прозорци, дебели стени, много корабни катедрали – светлината трудно достига до центъра;

· извисяване на централният кораб, за да се пропуска повече светлина, но разбира се извисяването е ограничено от носещата способност на арките;

· засичане на двете части – най-трудното и сложно за изпълнение, защото от вътре те представляват полуцилиндъри;

Готика – ХІV – ХVв.
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Готите – Великото преселение на народите;

· презрително отношение на Ренесанса към Готиката;

· в готиката е единствената архитектура в мащабни, реални размери;

Склуптура + Архитектура = основна изобразителна с-ма

· изображение на Христос на входа – да посреща хората;

· S –образно строене на фигурата: Исус стой и на трон. За разлика от прецизното изображение в Античността, фигурата не е добре изградена – плоскосно изобразена фигура, не отговаряща на реалността, по-скоро символизираща Христос;

· Съсредоточава се в/у капителите(скулптура). Много често в капителите се изобразяват елементи от предхристиянския период (животни, растения) – правени са от много групи, които не са тясно свързани с Христос;

· възниква една нова тенденция, ваведена от едно новооткритие – полугръглата арка да придобие стреловиден вид;

· тежеста се разпределя в/у много повече носещи части, облекчава се градежа – във височина градежа може да се увеличи многократно; стената над арката вече се оказва излшна – избиват се стините;

· остават се големи, незапълнени пространства – покрити със стъкла и витражи;

· структура: вертикали + 3 хоризонтални пояса;

· навлиза витража(цветното стъкло), което осветява помещенията много богато. Декоративният елемент навлиза много силно;

· контрафорсът навлиза – сестема от контрафори създаваща допълнителна ажурност (с огромни просвети)

· създава се усещане, че стените се държат сякъш с ръце(просто)

· започва да се диференцира в различни страни строителството на катедрали – Пр. В Германия се правят от тухла;

ИТАЛИЯ

· запазва привързаността към Античността – по-малки кули в сравнение с Германия и Франция;

· висока цветност, фасадите са големи плоскости покрити не толкова със скулптури, а с живопис, мозайки, голяма пищност;

· интериорите са величествени, но лишени от пищност;

· от ХІІв. Архитектурата се развива

· пламтяща Готика -  оптическо внушение – ПР. Миланската катедрала; 

· Късна Готика – засилен декоративизъм – усещане, че нещо се движи, олекотяване на тежките фасади;

· Попският дворец в Авиньон:

· Все още няма дифиренциране на вътрешното пространство на сградата; ПР. в битовото строителство на І етаж са животните, на ІІ-ри спят хората; канализация няма;

· Вътрешната арх. се развива в късната Готика – началото на Ренесанса, във Венеция, поради перманентната липса на жилищно пространство;

· За 4 строителството в Средновековието, основната функция е отбранителната, военна, защитна;

· Все Склуптурата намира своето място в арх. още в Романското изк., но през Готиката все по-сериозно се намества във фасадата на сградата. ПР. Над главния вход – тимпаната;

· Настъпват различни начини на третиране на структурната форма – условно изобр.; сплоскност, не съмащабност на фигурите; изобр. на различни действия върху една и съща плоскост – нереално отражение на пространството;

· Човешкият образ е често деформиран в зависимост от местоположението и предназначението на скултурата върху сградата; ПР. катедралата в Страсбург – на тимпанът е изобразена тайната вечеря + хващането на Христос + целувката – на едно и също място – различни времеви действия – условност;

· Майсторите много добре са овладяли своя занаят – фигурите са много прицизни, но въпреки това се работи в една условност; ПР. Алегория на Синегогата в кътедралата в Страсбург – изображението е много ясно и отвлеченото, абстрактно съдържание на съответната доктрина;

· Търси се конкретиката на човека – изобразяват се конкретни исторически личности – портрети; овладена е анатомичната форма;

· Хората стават по-заможни; поставя се портретното начало;

· Разномащабие на фигурите според тяхната важност – увеличава се най-важната, могъща фигура – Средновековието;

· Тематично нещата наподобяват мисленето на Византия(сюжети, тематика на творбите);
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Късна Готика – връзката м/у архитектурното решение и функцията на пространството е на лице – подредбата на предметите в сградата – могат да бъдат местени творбите. Предвестник на съвременната кавалетна картина – предмет, който като размери позволява местенето му.

· тясна обвързаност на сюжета и тематиката с религиозните догми – канонични правила;

· тенденция за по внимателно прецизиране на отделните обекти; стремец за реалистично изображение ПР. гоблен – еднорог – ловял се само от благородна девица; многоцветност напомняща Ботичели и неговота флора, точно предаване на растителниясвят; не всички растения могат да съществуват заедно, но се цели внушението; точни изображения;

NB!!!>>>

Живопистта се освобождава от зависимостта на поместването в сградата – кавалетно изкуство. Кавалетното произведение е предназнчено за анонимна среда, за което творецът няма никаква представа; Пр. Генският олтар – през Възраждането възникват преносими олтари.

Стъклопистта 

· откритие на Готиката, светлината директно очаства в изображението;

· Тематиката разнообразена, но винаги е свързана с религията;

· Направата: каменна, държана от метални пояси, разделена на оловни плетки(шинни); предимството на оловото е, че не раждясва, разтапя се лесно и при корекции по лесно се измъква сгрешеното пърче;

· В изобразяването на живопистта навлиза преспективата – предпоставка за създаване на естествена среда и добро, реално порпорциониране – края на ХІVв.

Франция 17-ти век

През 17-ти век Франция била в пълен възход. Несъмнено монархията имала нужда от изкуство, което да я затвърди в съзнанието на онези над които властвала. Това накарало дълновидния кардинал Ришельо да очреди знаменитата “френска литературна Академие”, а по-късно сам Людовик ХІV заповядал да отворят и “Кралска художествена Академия”, в която нейн директор станал живописецът Шарл Льобрьон. И двете академии бързо се превърнали в проводници на официалното френско изкуство. Новите естетически идеали на фринската аристокрация освободили изкуството на Франция от религиозната сюжетност и го направили почти напълно светско. Насочили го към създаването на мономентални творби, възхвалящи градската добродетел, готова да пожертва личното пред интересите на своя крал, а това за съжаление станало една доста сериозна пречка за много творци, които искали да опознаят и да представят социалните контрасти и конфликти на времето си.


Кралската власт направила изкуството свои монопол. За жалост лицето на тогаващна Франция изчезнало от Френското изкуство и на негово място се настанила сянката на Гърция и Рим. Френската аристокрация предпочитала да изразява възвишените си стремежи чрез величавите антични митове и исторически събития. В началото на 17-ти век Френските крале започнали да строят. Те имали нужда от архитектурни паметници, които трябвало да разкажат чрез величието си за тяхната мощ и абсолютна власт. Архитектите се постарали да ги задоволят, стараейки се да проявят пълна умереност във възприемането на чуждото и некопирали сляпо всички приумици на италиянския барок, който заливал Европа. Тяхната грижа от епохата била да предадат грандиозност на творенията си не само чрез украсата им, а главно чрез техните пропорции. През 17-ти век френската монархия издигнала много нови дворци и летни резиденции, големи черкви, грамадни обществени сгради и други здания, сред които най-известни са построеният от Фламанския архитект Соломон Дьо Бросе “Люксембурски Дворец”, “Пеле Роял” и резиденциите “Шато Де Мезон” и “Во Льо Виконт”. Но тяхната красота бледнеела пред най-голямото творение на френския 17-ти век – Версайският дворец, планиран от архитектите Луи Льо Во и Франсо Мансар. Дворецът първоначално бил малък ловен павилион на Людовик ХІІІ, но синът на Людовик ХІV решил да го превърне в приказен палат. Архитектът Андре Льо Нотр проектирал вълшебният му парк, окрасен с безброй нимфи, басейн, фонтани и други декоративни подробности. Във Версайския дворец всичко било подчинено на фасадите и това създало в неговата вътрешност много неудобства.


Френските аристократи и богатеещите буржоа също започнали да си строят нови скъпи жилища в заобиколения от Сена блатист остров Сен Луи, или пък покрай двата и бряга. Те допринесли не малко за подобряване общият облик на Париж.


Класицизмът във Френската живопис направил първите си стъпки в ателието на Симон Вуе – придворен живописец и декоратор без особен талант, който имитирал италиянците и бил превъзходен педагог. Необикновенно продуктивен Вуе изписвал фрески, олтарни картини, портрети, декоративни пана и проекти за гобляни. Макар и лишен от оригиналност, той бил обявен от съвремениците си за обновител на френската живопис от 17-ти век. Впрочем Вуе е един от пърните художници във Франция, който пренесъл изкуството й някои елементи на италианският барок и се опитал да създаде национална декораторска школа. Той бил най-яркият предвесник на класицизма във френската живопис.


През 1621г. във Франция от Италия се завърнал още един голям живописец и график – Жак Кало. За разлика от Симон Вуе той притежавал ярък и самобитен талант, намерил върховен израз в неговите многобройни офорти. Творец-реалист, Кало винаги се мъчел да обощи видяното и да му даде творческа оценка. Буен темперамент, той предпочитал да изобразява масови сцени – панаири, турнири, дворянски празници, ловни или бойни сцени. Особено място в творчеството на Жак Кало заема неговата серия от гравюри, озаглавена “Бедствията на войната”, в която звучи гневен протест срещу ужасите й. Между 30-те и 40-те години в Париж работели и тримата прочути братя Льонен. Най-известният сред тях бил Луи – майстор на разсеяната дневна светлина, чийто тъбла с малки размери и не особено ярък колорит били интересен и спокоен разкъс за живота на френските хора от народа. Картините били изпълнени със много настроение и вкус.


Сред портретистите от първата половина на 17-ти век, които също не стоели с кръстени ръци, най-ярко изпъквал Филип Дьо Шампен. Неговият портрет на Ришельо е знаменито портретно изображение, в което ярко личи властният характер и желязната воля на самият държавник.


Тенденцията към строг композиционнен ред към равновесие и завършеност на образите в живопистта на френският класицизъм се проявили с най-голяма мащ в изкуството на прочутият френския художник Никола Пусен. Тъй като столицата не могла да му предложи учител, той се озовал в Рим и проучил старателно изкуството на древните майстори и на Рафаело. Той останал чужд към модния магнетизъм на епохата и насочил своето самобитно творчество напоено с мисъл и обществено звучение към сферата на историческите сюжети, които давали възможност да се обобщават характери и чувства. Тънък познавач на природата, Пусен често рисувал и пейзажи, в които се прокрадвали и някои нотки на меланхолична поетичност. Най-характерният белег бил строгият композицизен ред при разпределението на човешките фигури в творбите му, които напомняли много театрален мизансцен. Самите фигури били мощно моделирани и предадени с точни очертания. Приличали на антични статуи. Цветът имал второстепенно значение за Пусен и той го подчинявал на линията и формата – типичните изрази на рационалното начало в изобразителното изкуство. Между най-известните му творби са “В царството на Флора”, “Великолепието на Сципион”, “Заспалите Нимфи”, “Пийзаж с Полифен” и много други.


След него се нарежда пейзажистта Клот Лорен (с истинско име Клот Желе). Той също прекарал по голямата част от животът си в Италия. Неговите предпочитани сюжети били селските идилии и пейзажът. Живописец на яркото южно слънце и на ярките наситени багри, Лорен познавал отлично светлината на италианския ландшафт и умеел да предава всичките му нюанси. Талантливият майстор изписвал с особено удоволствие изгледи от пристанища с кораби. Той ги обливал с контражурно осветление, идващо от дъното им, и нарисуваните срещу светлината хора и предмети в тях добивали осбено поетично очарование. В огромното си творчество Лорен има много пейзажи, които са шедиоври в този жанр. 


През втората половина на 17-тото столетие, когато върху трона на френските крале се изкачил Людовик ХІV(Кралят Слънце) – който обичал най-много славата и величието, френското изкуство преминало в служба на монархията. Академията просто “изригвала” добре дресирани, подчинени на официалното изкуство “кадри” и в изкуството на Франция се създал ред, който задължавал артистите да спазват строго дворцовия етикет и да изпълват произведенията си с надут блясък, салонна изисканост и приповдигнато благородство. Все пак няколко хора – Хиацинт, Риго, Никола Ларжириер и Пиер Миняр – които създали редица добри портрети на френската аристокрация. Н тях личал стремеж за подчертаване и преувеличаване качествата на моделите им – често празноглави сановници или дворцови фаворитки.


Склуптерите на Франция от 17-ти век също работели за двора. Жирардон, Коазвокс и някои други майстори изпълнили парка на Версай с безброи прекрасни нимфи и най-разнообразни митически герои, изваяни от мрамор и бронз, а Пиер Пюже, най-големият скулптур от епохата прибавил към тяхното каменно общество и статуята на своя мощен “Милон Крутонски”. Той проявил много странни дарби с почти еднакъв успех в архитектурата, живопистта и скулптурата, но най-интерените му творби са “Кариатидите” и прочутият му “Барелеф” чумата в Милано.


Нуждите на Версай и желанието на богатата аристокрация да подражава на краля довели до голям разцвет френските художествени занаяти. Под раководството на Льобрьон майтори правили прекрасни златни украшения, скъпи мебели и гоблени. В произведенията той показвал истинска фантазия и за разлика от хладната живопис ги изпълвал с много живот и динамика.

Франция 18-ти век

(РОКОКО)
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Преходът между 17-ти и 18-ти век показал кризата на абсолютната монархия във Франция. Страната кипяла от селски въстания, ала кралят нехаел и Версай ставал все по-пищен и разточителен за сметка на обедняващите народни маси.


Първата грижа на дворцовите архитекти от 18-ти век била да изместят старите класически форми останали от миналото столетие и да ги заменят с нови. Родил се стилът “рококо”! Създателят на новата архитектурна приумица бил кралският алхитект Робер дьо Кот и неговите последователи Бофран и Опенор, които работели за аристократите и буржоазния патрициат в Париж, изпълнили столицата с много частни дворци в новия стил. Една област в  архитектурата, където рококо неможел да проникне напълно, била строителството на обществени сгради. В него французите предпочитали семплостта на класицизма и създали някакъв своеобразен архитектурен хибрид, познат в историята на архитектурата, като лъжекласически стил. Един от неговите най-характурни паметници в Париж е “Пантеонът” – дело на архитекта Суфло.


Художниците се обърнали към богатите любители. В Лувър започнали да се организират изложби и тъй като те ставали на всички две години в “Квадратната зала” на стария дворец, взели да ги наричат направо “Салона”. Към практиката на изложбите преминала и самата Академия. За първи път изкуството слязло така близко до обикновения гражданин. 


Родоначалник и най-ярък представител на новото течение в живопистта на Франция бил Жан Антоан Вато – един от най-големите колористи на Франция. По-късно той въплатил скръб и меланхолия в своя прочут “Жил” – изоставения любовник от италианската комедия. Бавно, но сигурно Вато напреднал – той бил приет за член на Академията. Жан създал своите най-хубави произведения в един кратък период от около десет години и в тях се отразило като в огледало ежедневието на парижката театрална сцена и празния и безцелен живот на френската аристокрация – една жадна за удоволствие, но осъдена на гибел класа. Между най-известните творби на големия майстор освен споменатия “Жил” се нареждат “Отплуването за острова на Цитера”, “Полски развлечения”, “Капризната”, “Концерт”, “Любовта в италианския театър”. Жан Антоан Вато оставил двама верни последователи – Ланкре и Патер – но те си останали подражатели и никога не го достигнали по майсторство и настроение. 


Франсоа Буше – “художникът на краля” и любимец  на мадам дьо Помпадур, бил надарен с темперамент  на клокочещ вулкан. Той се проявил в абсолютно всички живописни жанрове – като се започне от митологически картини и се завърши с моделите за костюмирани балове или проекти за украса на порцеланови сервизи. Броят на неговоро графично и живописно наследство се изчислява  на 10000бройки. От тях с1000 са картини и етюди! Буше обожавал образа на Венера, в която виждал изтънчена аристкратка от века и изпълвал платната си с нейното голо тяло.


Оноре Фрагонар – ученик на Буше; съумял да съчетае в едно изяществото на първия си учител и реализма на втория. Той дебютирал в Салона още през 1765г. и веднага бил приет за член на Академията. Между многото му наситени с еротика и високо живописно майсторство произведения едно от най-популярните е “Откраднтата целувка”. 

Заедно с Буше и Фрагонар работили  майсторите Франсоа Льомоан, Шарл Ванлоо, Франсоа дьо Троа и др. Те също били добри и талантливи, но едностранчиви артисти, които не допринесли почти нищо за развитието на френското национално творчество.

Симон Шарден – най-значителният представител на френския реализъм от средата на 18-ти век. Обичал поезията на домашния бит като холандците и посветил по голямата част от тровчеството си на неговото изобразяване – често той ни отвеждал в кухнята или трепезарията на обикновения френски гражданин – буржоа. Шарден рисува хорта в тези помещения с наблюдателно око, скрепявайки в лицата им мислите и вълненията, които ги изпълват в момента. Интериорът около тях е предаден живо и с много подробности. Освен дамашни сцени, Шарден рисувал и много натюрморти, в които вещите от всекидневието добили значимост – оставил зад себе си доста богата колекция от картини и натюрморти, две от тях се смятат за едни от неговите най-добри  и зрели постижения -  знаменитата му “Перачка” в Ермитажа и “Натюрморт с меден съд”. 

Грьоз – ведната след Шарден; художник на буржоазията, откликнал на призива на Дидро за създаването на “морална живопис”,  която да възпитава в дух на добродетел и нарисувал много “картини-проповеди” от типа на “Четенето на Библията”; 

Жозеф Верне – най-известния пейзажист от епохата на Людовик ХV; прекарал по голамата част от живота си в Италия; Верне нарисувал по поръчка на Людовик ХV цяля серия с изгледи от френските пристанища и заливи на Атлантическия бряг и по Средиземно море; много добър художник – маринист и бляскав колорист.

Трима портретисти:

Морис Кантен де ла Тур – майстор на пастелния портрет, с тенденция към психологическо проникване;

Виже Льобрьон – първата френска художничка, авторка на обаятелни портрети на нейните деца

Перно – може би най-добрият майстор от тримата

Графиците:


Семейство Дерве, братята Сен Обен, Кошен, Гравело – те графират цели серии от гравюри, копират картини на големи френски художници;

Скулптурите: първенците са:

Фалконе – поклонник на Пюже и като своя учител се мъчи да постигне в скулптурата някои от ефектите на живпистта. Най-известна творба е поръчаният му от Екатерина Велика паметник на Петър І.

Худон


Жан Антоан Худон - най-големият ваятел на Франция от 18-ти век; работил предмно портретна скулпкура и издигнал реалистичните традиции на този жанр в родината си до изключителни постижения; повече от 150 портретни бюста и фигури;
Victorian Art
(1837 - 1901)

   Втората половина на 19-ти век бил наречен годините на пизитивизма и е един от най-обаятелните, и превлекателни периоди в историята на света. Това били години на вяра в добрия резултат от това да се пресъздава реалистичността на хората и природата чрез картините.
 
Духът на 19-ти век в Англия  може да се персонифицира с Кралица Виктория и годините познати като Викторианска епоха. Този период е през 64-те години на управление на кралицата, когато Британската империя била най-могъща, а Англия най-модерна и просперираща страна в света.


   The faith that science and its objective methods could solve all human problems was not novel. The idea of human progress had been gradually maturing. The world was truly progressing at break-neck speed, with new inventions, ideas, and advancements - scientific, literary, and social - developing. The middle class became self-made men and women who reaped of profits. Prosperity brought a large number of art consumers, with money to spend on art.

  Когато повечето хора чуят за Викторянската епоха, си правят асоциации с луксозна мода, позлатени години, богати с елегантност, изобилие и романтика, стриктен етикет на поведение, както и декорация от плюш – но всъщност тези години са много повече от това с което си правим асоциации. Викториянската епоха покрива Класицизма, Неокласицизма, Романтизма,  и пост-импресионизма.  Classicism, with the accurate and apparently objective description of the ordinary, observable world, was specially viewed as the opposite of Romanticism. Paintings of the Romantic school were focused on spontaneous expression of emotion over reason and often depicted dramatic events in brilliant color. Impressionism, a school of painting that developed in the late 19th century, was characterized by transitory visual expressions that focused on the changing effects of light and color. Post-Impressionism was developed as a reaction to the limitations of Impressionism. Victorian art was shown in the full range of artistic developments, from the development of photography to the application of new technologies in architecture.

   In the midst of these artistic movements, painters Dante Rossetti and William Holman Hunt formed the Pre-Raphaelite Brotherhood in 1848. The avant-garde artists banded together with the common vision of recapturing the style of painting that preceded Raphael, famed artist of the Italian Renaissance. The brotherhood rejected the conventions of industrialized England, especially the creative principles of art instruction at the Royal Academy. Rather, the artists focused on painting directly from nature, thereby producing colorful, detailed, and almost photographic representations. The painters sought to transform Realism with typological symbolism, by drawing on the poetry and literature of William Shakespeare and their own contemporaries.
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