
  
   М. Гордеева

   Национальная галерея Шотландии

  

  

   

    Официальный сайт музея: www.nationalgalleries.org

    Адрес музея: The Mound, Edinburgh, ЕН2 2EL.

    Проезд: Доехать до музея можно на любом общественном транспорте, имеющем направление в сторону центра. По железной дороге — до станции «Уэверли».

    Телефон: +44 (0) 131 624 6200.

    Часы работы: Понедельник — среда, пятница — воскресенье — с 10.00 до 17. 00 (в августе — до 18.00), четверг — с 10.00 до 19.00. Музей закрыт 25 и 26 декабря, 1 января открыт с 12.00.

    Цены на билеты: Вход в постоянную экспозицию музея свободный.

    Информация для посетителей: Все залы галереи оборудованы для посещения людей с ограниченными возможностями. В музее есть магазин, где посетители могут приобрести художественные альбомы, книжную и сувенирную продукции, а также на его территории работают ресторан и несколько кафе.

    От Национальной галереи Шотландии на бесплатном автобусе можно доехать до Шотландской национальной галереи современного искусства.
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Здание музея

   
    Национальная галерея Шотландии — один из крупнейших художественных музеев мира. Здесь можно увидеть шедевры выдающихся мастеров — Сандро Боттичелли, Рафаэля Санти, Тициана Вечеллио, Тинторетто, Эль Греко, Диего Веласкеса, Франса Халса, Питера Пауля Рубенса, Никола Пуссена, Яна Вермера, Клода Лоррена, Рембрандта Харменса ван Рейна, Жана Антуана Ватто, Джошуа Рейнольдса, Уильяма Тёрнера, а также многих шотландских живописцев и французских импрессионистов и постимпрессионистов.
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Интерьер музея

   История музея началась 30 августа 1850, когда принц Альберт в центре Эдинбурга заложил первый камень в фундамент здания Национальной галереи. Она должна была стать «храмом изобразительного искусства». По проекту Уильяма Генри Плейфера здесь надлежало разместиться не только музею, но и Королевской Шотландской академии (RSA). Последняя создавалась в 1819 как Королевский институт поощрения изящных искусств в Шотландии. В 1838 из него выделили академию, которая принимала участие в формировании коллекции национальных произведений искусства.

   Здание Галереи построено в строгом классицистическом стиле. Для его украшения применены портики, поддерживаемые дорическими колоннами. К сожалению, архитектор не дожил до открытия музея, состоявшегося 24 марта 1859. Сооружение было разделено строго посередине, в восточной части разместилась RSA, в западной — Национальная галерея Шотландии.

   К 1882 собрание произведений искусства оказалось настолько обширным, что из него выделили Шотландскую национальную портретную галерею, ее сделали доступной для широкой публики в 1889. В единоличное пользование Национальной галереи Шотландии все здание было отдано 21 декабря 1906. В нем провели реконструкцию, после которой двери учреждения открылись для посетителей в 1912.

   Во время Второй мировой войны многие коллекционеры и небольшие музеи размещали на хранение в Галерее произведения из своих собраний. Так, например, в 1945 герцог Сазерленд передал пять полотен Тициана Вечеллио, два — Рафаэля Санти и «Автопортрет» Рембрандта Харменса ван Рейна.
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В зале музея

   В 1959 была открыта Шотландская национальная галерея современного искусства. Там экспонировались работы, созданные после 1900. Подавляющее большинство произведений приобрели после 1960.

   Таким образом, Национальная галерея Шотландии, Шотландская национальная портретная галерея и Шотландская национальная галерея современного искусства являются Национальными галереями Шотландии. Они расположены в столице страны и дают возможность всем желающим познакомиться с лучшими произведениями мирового и шотландского искусства начиная с эпохи Возрождения и до наших дней.

   Из-за постоянного пополнения коллекции Галереи в начале 1970-х здания реконструировали, чтобы расширить его выставочные возможности. Был надстроен еще один этаж, там оказались размещены работы французских художников конца XIX — начала XX века, среди которых полотна Клода Моне и Винсента Ван Гога.

   В музее существует научно-исследовательское подразделение, где по предварительной договоренности можно увидеть уникальные гравюры и рисунки эпохи Раннего Возрождения. В научной библиотеке хранится около 50 000 томов, журналов, слайдов, микрофильмов, рукописных материалов, имеющих прямое отношение к коллекции, истории и многочисленным выставкам Национальной галереи Шотландии.
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Интерьер музея
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    Живопись XV–XVI веков
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Филиппино Липпи. Рождество с двумя ангелами. Фрагмент. Около 1490-х
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Сандро Боттичелли (1444/1445-1510) Поклонение Богоматери спящему Младенцу. Около 1490. Холст, темпера, золото. 122x80,3

   Сандро Боттичелли — флорентийский живописец, автор одних из самых известных произведений эпохи Раннего Возрождения, таких как «Весна», «Рождение Венеры», «Мадонна Магнификат» (все — в Галерее Уффици, Флоренция) и других жемчужин мирового изобразительного искусства.

   Полотно «Поклонение Богоматери спящему Младенцу», относящееся к позднему периоду творчества художника, является довольно редким иконографическим типом Поклонения Младенцу, где Христос представлен спящим. Это можно истолковать как намек на предстоящую Ему смерть на кресте. Мадонна с Сыном изображены на фоне розовых кустов, которые являются символом Девы Марии, так как в псалмах ее часто уподобляют этому цветку. В правом нижнем углу можно заметить кустик земляники. Нежные белые лепестки его цветов символизируют невинность Богоматери, трилистники — триединство Бога, а красные ягоды — кровь Спасителя, пролитую за людей. В нижнем левом углу Боттичелли изобразил голубые цветы — символ незабвенной памяти.
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Филиппино Липпи (около 1457–1504) Рождество с двумя ангелами. Около 1490-х. Дерево, масло, темпера, золото. 25x37

   В картинах флорентийского мастера Филиппино Липпи отразилось влияние его отца, известного живописца Фра Филиппо Липпи и великолепного, утонченного Сандро Боттичелли.

   Большая часть произведений художника — фрески. В разное время он работал в капелле Бранкаччи в церкви Санта-Мария-дель-Кармине во Флоренции, где закончил цикл росписей, начатый Мазолино и Мазаччо, в капелле Святого Фомы Аквинского в церкви Санта-Мария-сопра-Минерва в Риме, в капелле Строцци в церкви Санта-Мария-Новелла во Флоренции. Его творения отличаются сильной драматизацией образов, свободным расположением фигур в композиции, хорошим рисунком. Липпи довольно часто включал в свои работы различные архитектурные элементы, украшенные античными орнаментами, они являются фоном для разворачивающихся на первом плане событий.

   Нужно отметить, что станковых картин в наследии мастера довольно немного и большинство из них находится в коллекциях итальянских музеев. В Национальной галерее Шотландии хранится произведение Липпи, относящееся к позднему периоду его деятельности.

   В центре данной композиции изображена коленопреклоненная Мария. Длинные края ее одеяния поддерживают ангелы. Руки Богоматери сложены на уровне груди в молитвенном жесте, а взгляд, полный любви и нежности, направлен на лежащего перед ней Младенца, закутанного в прозрачные пеленки. Напротив Мадонны, облокотившись на палку, сидит Иосиф. Задумавшись, он не смотрит на Иисуса, его взгляд устремлен за пределы картины. Все фигуры написаны фронтально, практически на одной линии, что несколько уплощает композицию. Чтобы смягчить это впечатление, художник изображает на дальнем плане пейзаж с виднеющимися шпилями. Камерный размер работы позволяет предположить, что она была выполнена для алтаря и являлась частью его живописного убранства.
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Лоренцо Лотто (около 1480–1556) Мадонна с Младенцем, святыми Иеронимом, Петром, Франциском и неизвестной святой 1505. Холст, масло. 80,5x102,5

   Наибольшую известность итальянский живописец Лоренцо Лотто приобрел благодаря многочисленным портретам знати, созданным в зрелый период творчества, однако основная деятельность мастера была связана с полотнами на религиозные сюжеты.

   В Галерее Шотландии представлено раннее произведение Лотто — «Мадонна с Младенцем, святыми Иеронимом, Петром, Франциском и неизвестной святой». В нем заметно влияние, оказанное работами старшего современника живописца, — выдающегося венецианского художника Джованни Беллини.

   В центре композиции изображена Мадонна, на ее колене стоит Христос. Он с детской непосредственностью рассматривает свиток, который держит святой Иероним. На этой ленте Лотто написал свое имя на латыни — Lotvs. За ними находится святой Петр с большой книгой. В правой части работы, слева от Марии, — святой Франциск, которого она благословляет, обмениваясь с ним взглядами. Между Богоматерью и Франциском изображена святая, которую до сих пор не удалось идентифицировать. Группу с Марией, Младенцем и предстоящими им святыми Лотто написал на фоне ширмы, покрытой шелковой тканью, отделяющей персонажей от пейзажа дальнего плана. Там на зеленом склоне видны два лесоруба. В то время как один из них отдыхает, опершись на топор, другой, сильно размахиваясь, рубит дерево. Этот сюжет живописец выбрал не случайно, а как символический намек на предстоящую Иисусу смерть на кресте.
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Рафаэль Санти (1483–1520) Святое семейство с пальмой. Около 1 506. Холст, масло, золото, переведено с дерева. Диаметр — 101,5

   Представленное в Национальной галерее Шотландии полотно «Святое семейство с пальмой» принадлежит кисти одного из самых выдающихся мастеров живописи эпохи Возрождения — Рафаэля Санти. Оно относится к раннему периоду его творчества и было написано во время пребывания художника во Флоренции. Во второй половине первого десятилетия XVI века он создал цикл произведений, изображающих Святое семейство. В числе лучших из них не только «шотландское», но и «Мадонна с безбородым Иосифом» (1506, Государственный Эрмитаж, Санкт-Петербург), «Святое семейство с агнцем» (1507, музей Прадо, Мадрид), «Святое семейство» (1507–1508, Старая пинакотека, Мюнхен).

   Данная картина имеет форму тондо (то есть является круглой). Рафаэль тщательно продумал ее композицию, передав в высшей степени гармоничные взаимоотношения между персонажами. Младенец, которого держит Мария, изображенная в правой части, внимательно смотрит в лицо коленопреклоненного Иосифа. Колористическое решение полотна построено на ограниченном количестве цветов и включает сочетания охристых, коричневых, сине-зеленых и красных оттенков. Более важными для Рафаэля оказываются поиски в области пластической выразительности.
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Рафаэль Санти (1483–1520) Мадонна с Младенцем (Мадонна Бриджуотер). Около 1507. Холст, масло, золото, переведено с дерева. 81x55

   К флорентийскому периоду творчества Рафаэля Санти относится создание большого количества полотен, изображающих Мадонну с Младенцем. Все они отличаются разнообразием композиционных решений и психологических трактовок. Образы Марии необычайно лиричны, нежны и мягки, они являются воплощением безмятежной материнской любви. Среди лучших работ этого времени, посвященных Богоматери, — «Мадонна Грандука» (около 1504, Палаццо Питти), «Мадонна со щеглом» (1506, Галерея Уффици, Флоренция), «Прекрасная садовница» (1507, Лувр, Париж), в этот ряд можно поставить и «Мадонну Бриджуотер», украшающую коллекцию Национальной галереи Шотландии. В данном произведении мастер не только показывает любящую мать и красивую молодую женщину, но в первую очередь подчеркивает отношения между Марией и Христом. С теплотой, нежностью и легкой грустью смотрит Мадонна на своего Сына, гордясь Им и в то же время тревожась за Его предопределенную судьбу.
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Тициан Вечеллио (около 1487/1490-1576) Три возраста человека. Около 1512–1514. Холст, масло. 90x150,7

   Искусство Тициана Вечеллио на долгие годы определило пути развития венецианской школы живописи, лидером которой он по праву считается. Наряду с Леонардо да Винчи, Рафаэлем Санти, Микеланджело Буонарроти Тициан является вершиной Высокого Возрождения. Его образы значительно отличаются от тех, что создавали коллеги мастера: они более полнокровны и чувственны, в них в большей степени подчеркнуто жизненное, языческое начало.

   Картина «Три возраста человека» относится к раннему периоду творчества художника. Для произведений этого времени характерно простое композиционное построение, но при этом они пронизаны необычайной радостью и полнотой безоблачного счастья. Особая созерцательность, свойственная таким работам Тициана, — следствие влияния, оказанного на него искусством Джорджоне.

   В представленном в экспозиции музея полотне живописец на фоне пейзажа изобразил три изолированные друг от друга группы. В правом углу композиции беззаботно спят два младенца. Опираясь на дерево, озорной амур пытается взобраться на них, выражая радость и непосредственность детства — первого этапа жизни человека. Следующему периоду людского бытия Тициан уделяет особое значение, помещая молодую влюбленную пару на первый план. На фоне буйной, сочной зелени в левом углу картины сидящий обнаженный юноша обнимает златокудрую подругу, наигрывающую ему любовный мотив. На дальнем плане, в отдалении от названных групп, сидит старик с седой бородой. В руке у него — череп, а рядом лежит еще один, что указывает на размышления героя о бренности бытия, скоротечности жизни, а также о вечной любви.

   У самого горизонта в зелени молодых деревьев изображена небольшая церковь, которую можно трактовать как символ вечного пребывания в Царствии Божием после смерти.

   Лирическое настроение картины дополняет великолепно написанный пейзаж.
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Тициан Вечеллио (около 1487/1490-1576) Диана и Актеон 1556–1559. Холст, масло. 184,5x202,2

   Мифологическое полотно «Диана и Актеон» было создано Тицианом в период творческого расцвета. Оно входило в цикл из семи картин, заказанных испанским королем Филиппом II.

   Сюжет для этой работы художник заимствовал из поэмы «Метаморфозы» древнегреческого поэта Овидия. Молодой охотник Актеон случайно нашел в лесу грот богини Дианы, вошел в него в тот момент, когда сестра Аполлона совершала омовение, окруженная подругами и служанками. Богиня охоты, рассерженная появлением юноши и тем, что он увидел ее обнаженной, превратила его в оленя. Впоследствии Актеона растерзали собственные собаки.

   Живописец изобразил тот эпизод истории, когда охотник только появился перед Дианой. Тициан показывает реакцию обнаженных красавиц. Одна спряталась за колонну, другая отвернулась, поспешно одеваясь, две купальщицы обмениваются смущенными взглядами. Чернокожая рабыня помогает богине прикрыть наготу шелковой тканью. Остановившись на высоком берегу реки, Актеон словно замер от неожиданного зрелища и, подняв вверх руку, стремится отогнать от себя внезапно возникшее наваждение. Находящаяся напротив охотника Диана гневно смотрит на него, готовая обратить обидчика в зверя. На предстоящую развязку ситуации указывает череп оленя, изображенный на колонне, за которой прячется одна из нимф.

   Работа «Диана и Актеон» по праву считается шедевром Тициана. Она написана широкими пастозными мазками. Художник очень много внимания уделил цветовому решению холста, колорит строится на сочетании его любимых цветов — оттенков охры и умбры, ультрамарина и насыщенных красных. Для большей выразительности живописец сделал ряд акцентов белилами.

   Это полотно было приобретено Национальной галереей Шотландии в 2009 совместно с лондонской Национальной галереей. Также денежные средства для покупки были предоставлены различными национальными фондами и частными лицами.
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Франческо Убертини (Бакьякка) (1494–1557) Моисей иссекает воду из скалы 1525. Дерево, масло, золото. 100x80

   О жизни итальянского художника Франческо Убертини, прозванного Бакьякка, до нас дошло крайне мало сведений. Известно, что он родился во Флоренции и, возможно, обучался в мастерской Перуджино, испытывал влияние другого крупного живописца своего времени — Андреа дель Сарто.

   Бакьякка в основном специализировался на исполнении произведений небольшого формата, которые писал преимущественно на религиозные сюжеты. Ему также принадлежит ряд многофигурных картин. К их числу относится работа на популярный библейский сюжет «Моисей иссекает воду из скалы», описанный во второй книге Моисея. После того как сыны Израилевы вышли из пустыни Син, они расположились станом в Рефидиме. В этом месте не было воды, и, чтобы напоить жаждущих, Моисей воззвал к Господу, и Он ему сказал: «…пройди перед народом и возьми с собою некоторых старейшин Израильских, и жезл твой, которым ты ударил по воде, возьми в руку твою и пойди. Вот, Я стану пред тобою там на скале в Хориве; и ты ударишь в скалу, и пойдет из нее вода, и будет пить народ. И сделал так Моисей в глазах старейшин Израильских» (Исх. 17:5–6).

   Помимо живописи Бакьякка занимался исполнением декоративных панелей для украшения стен и мебели, а также картонов для гобеленов.
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Ганс Гольбейн Младший (около 1497–1543) Аллегория Ветхого и Нового Заветов 1530-е. Дерево, масло. 74,6x64,1

   Ганс Гольбейн Младший — выдающийся немецкий живописец и рисовальщик эпохи Северного Возрождения, прославленный портретист. Он учился в Аугсбурге у своего отца — Ганса Гольбейна Старшего, в 1515 переехал в Базель, где через четыре года вступил в местный цех живописцев и открыл мастерскую. Гольбейн Младший много путешествовал, посетил Люцерн, Италию, Францию, Англию. В 1536 возглавил большую мастерскую в Лондоне и был назначен придворным живописцем Генриха VIII Тюдора.

   Основной темой картины «Аллегория Ветхого и Нового Заветов» является поощрявшаяся Реформацией идея о том, что из-за неспособности человека соблюдать заповеди Бога, которые Он дал Моисею, Христос принял смерть на кресте. В центре композиции изображен сидящий человек. По правую руку от него стоит ветхозаветный пророк Исайя, по левую — Иоанн Креститель. Ствол дерева за спиной мужчины делит пространство картины на две равные части. В одной из них представлены ключевые моменты Ветхого Завета, а в противоположной — Нового. Среди них — сцены: Грехопадение, Получение Моисеем от Бога скрижалей, Медный змей, Смерть, Благовещение, Распятие, Воскрешение. Все эти сюжеты имеют подписи. Несмотря на множество групп, включенных в композицию, и строгую симметричность их построения, произведение не выглядит перегруженным. При сопоставлении находящихся друг против друга сценок из разных частей картины становятся отчетливо видны те параллели, которые хотел показать зрителю художник.
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Тинторетто (Якопо Робусти) (1518–1594) Перенесение тела Христа в могилу После 1550-х. Холст, масло. 164x127,5

   Венецианский живописец Якопо Робусти получил прозвище Тинторетто благодаря своему происхождению — его отец занимался окраской тканей (тинторетто — «красильщик»). Он является одним их плодотворнейших и известнейших мастеров Венеции наравне с Тицианом и Паоло Веронезе. Художник специализировался на создании картин на религиозные и мифологические сюжеты, а также портретов. Для его полотен характерны довольно смелые ракурсы фигур, динамичное построение композиции, широкая манера письма, теплый колорит.

   Работа из коллекции Национальной галереи Шотландии относится к зрелому периоду творчества Тинторетто. Она была написана для часовни семьи Даль Бассо в венецианской церкви Сан-Франческо делла Винья. Композиционно картина разделена на две части. На первом плане мастер изобразил Марию, лишившуюся чувств от горя. Рядом с ней находятся две молодые женщины. Весь средний план занимает группа людей, переносящих мертвого Христа к пещере, где Он должен быть погребен. Юноши и седовласые старцы крайне бережно держат тело Спасителя, ступая медленно и осторожно. Две девушки идут вперед, освещая остальным путь. Колорит произведения живописец построил на сочетании золотисто-охристых и белых оттенков, дополнив их акцентами розово-красных и синих тонов. Такая сдержанная гамма способствует созданию атмосферы глубокой грусти.
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Адриан Вансон (активен 1580–1601) Портрет Джеймса VI 1595. Дерево, масло. 72,9x62,3

   Фламандец по происхождению, Адриан Вансон с 1584 жил и работал в Эдинбурге, где занимал пост придворного живописца. Его кисти принадлежит портрет Джеймса VI, созданный за несколько лет до вступления правителя на престол (Джеймс VI получил титул короля Англии и Шотландии в 1603).

   Правитель изображен на темном нейтральном фоне, благодаря чему особенно ярко «светится» золотое шитье, которым декорирован его костюм, тем самым подчеркивается высокое положение модели. На голове монарха шляпа, украшенная драгоценными камнями, перьями и большой буквой «А». Ее появление на уборе неслучайно, оно связано с именем юной принцессы Дании Анны, на ней Джеймс VI женился в 1589.
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    Живопись XVII века
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Джордж Джеймсон. Семейное древо Кэмпбелл Гленорчи. 1635
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Эль Греко (Доменико Теотокопули) (1541–1614) Благословляющий Христос (Спаситель мира). Около 1600. Холст, масло. 73x56,5

   Творчество Эль Греко занимает особое место в испанском искусстве. Его утонченно-интеллектуальные полотна отличаются страстностью, мистической экзальтацией и пылкостью фантазии. Большинство созданных художником произведений посвящено религиозным сюжетам. Композиции его картин строятся на сочетании смелых ракурсов, беспокойных линий, контрастов света и тени, что привносит в них динамику и некоторую взволнованность.

   На небольшой по размерам работе изображен Благословляющий Христос. Живописец поместил Иисуса в ирреальное пространство, чтобы никакие детали не отвлекали от главного героя. Спаситель пристально смотрит на зрителя, подняв правую руку в благословляющем жесте, левая покоится на большой сфере, символизирующей мир. Колорит, построенный на сопоставлении серого, голубого, красного и белого цветов, а также широкая манера письма прекрасно передают идею божественного света, который излучает Сын Божий.
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Гверчино (Джованни Франческо Барбьери) (1591–1666) Мадонна с младенцами Христом и Иоанном Крестителем Около 1615. Холст, масло. 86,5x110

   Итальянский живописец Джованни Франческо Барбьери наиболее известен под своим прозвищем (с итальянского Guercino — «косоглазый»). Законченного художественного образования он не получил, испытывал сильное влияние Лодовико Карраччи и Микеланджело Меризи да Караваджо. На несколько лет (1621–1623) автор покидал Ченто, город близ Болоньи, в котором жил и работал, чтобы посетить Рим. После 1642 он перенес свою мастерскую в Болонью, став одним из ведущих художников города.

   Представленное в экспозиции музея полотно относится к раннему периоду творчества живописца.

   Фигуры Мадонны и младенцев Христа и Иоанна Крестителя Гверчино изображает на первом плане, максимально приближая их зрителю. Иисус уютно, словно в колыбели, спит на коленях Матери. Однако поза ребенка, лежащего на белом покрывале, вызывает в памяти другой популярный в живописи сюжет — «Оплакивание Христа». Мария показывает маленькому Иоанну, еще недостаточно уверенно стоящему на ножках, буквы, составляющие надпись: «Ессе Agnus Dei» — «вот агнец Божий» на листке бумаги, который двоюродный брат ее Сына держит в пухлых ручках.

   Художник показывает героев картины в смелых ракурсах и сокращениях. Колорит этого полотна строится на резких контрастах света и тени. Все перечисленное характеризует ранний стиль мастера.
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Диего Родригес де Сильва Веласкес (1599–1660) Старуха, готовящая яйца 1618. Холст, масло. 1 00,5x11 9,5

   Творчество выдающегося испанского художника Диего Веласкеса, одного из величайших реалистов европейского искусства, является высочайшей точкой развития национальной школы живописи. Сила полотен этого мастера заключается в глубине психологического анализа и филигранной четкости характеристик персонажей.

   Картина «Старуха, готовящая яйца» относится к числу лучших работ Веласкеса, созданных в ранний период (1617–1621). Произведения этого времени изображают обыденную жизнь простых людей в реальной обстановке убогих харчевен, кухонь, среди скромной провизии и бедной утвари. Все они относятся к жанру «бодегонес» (от испанского bodegon, что означает «трактир, харчевня»). Уже в этих работах видны талант и мастерство молодого художника, прекрасное владение рисунком, умение передавать монументальность форм и выстраивать лаконичные, удивляющие своей простотой крупнофигурные композиции. К числу лучших произведений можно отнести «Завтрак» (около 1617, Государственный Эрмитаж, Санкт-Петербург), «Христос в доме Марфы и Марии» (около 1620, Национальная галерея, Лондон), «Водонос» (около 1620, собрание Веллингтона, Лондон) и, конечно же, представленное полотно.

   В темном помещении пожилая женщина готовит яйца в керамической посуде. Напротив нее находится мальчик, он держит в одной руке графин с вином, а другой прижимает к себе дыню. На первом плане, в нижнем правом углу, мастер изобразил стол, на нем аккуратно расставил несколько кувшинов, ступку, миску, поверх которой лежит нож, и луковицу. Нехитрые и непримечательные бытовые предметы написаны реалистично, прекрасно передана их фактура. Не менее убедительно художник трактует образы пожилой кухарки и ребенка. Таким образом, в одной работе Веласкес сопоставил два жанра: натюрморт и бытовую сцену.
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Антонис ван Дейк (1599–1641) Портрет семьи Ломеллини 1626–1627. Холст, масло. 269x254

   Один из выдающихся представителей фламандской школы живописи Антонис ван Дейк, будучи сыном крупного торговца шелком, получил прекрасное домашнее образование. Еще ребенком он проявлял не только интерес к искусству, но хорошие способности к рисованию. В возрасте десяти лет родители отдали мальчика в обучение к художнику Хендрику ван Балену. Около 1617 ван Дейк начал работать в мастерской Питера Пауля Рубенса. Здесь он не только помогал наставнику в выполнении заказов, но и копировал его произведения, оттачивая свои навыки. Успехи юноши были настолько значительны, что к 1618 он стал самостоятельным профессиональным живописцем, о чем говорит тот факт, что он без труда вступил в гильдию Святого Луки.

   В ранний период творчества ван Дейк писал картины на мифологические и религиозные сюжеты, однако наибольшего успеха добился в искусстве портрета. Именно в этом жанре в полной мере раскрылось своеобразие дарования мастера. Он не только разработал новые композиционные и живописные приемы, но и создал тип парадного аристократического портрета, ставший образцом для подражания европейских художников.

   С конца 1621 по 1627 ван Дейк жил и работал в Италии. Здесь и был написан «Портрет семьи Ломеллини». В интерьере дворца, украшенном драпировками и дорогими коврами, перед зрителем предстает семья дожа Генуэзской республики Джакомо Ломеллини — двое старших сыновей и жена с младшими детьми. Главы семейства на портрете нет, так как в Генуе существовал жесткий запрет на изображение находящихся у власти персон.

   Во время создания этого произведения республика вела войну с Савойей, на что указал художник: один из молодых людей облачен в латы и с вызывающим видом держит сломанное оружие, другой демонстративно сжимает витиеватый эфес шпаги, и даже маленький Ломеллини воинственно прижимает к себе игрушечный меч.
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Ян Ливенс (1607–1674) Портрет молодого человека 1630-1631. Холст, масло. 112x99,4

   Голландский живописец и график Ян Ливенс создавал картины на мифологические, аллегорические и религиозные сюжеты, портреты и пейзажи. Он учился у Й. ван Схотена в Лейдене и П. Ластмана в Амстердаме. Во время своего пребывания в Лейдене Ливенс состоял в дружеских отношениях с Рембрандтом Харменсом ван Рейном, позднее, в 1632–1634, жил в Антверпене (до этого несколько лет провел в Лондоне), где имел товарищеские связи со многими фламандскими мастерами, испытывал их сильное влияние, что можно отметить и в «Портрете молодого человека». Некоторые исследователи предполагают, что это полотно является автопортретом живописца. Однако в настоящий момент не представляется возможным подтвердить или опровергнуть эту гипотезу. Изображенный юноша облачен в желтый маскарадный костюм, весьма популярный в Голландии в XVII веке. В характере освещения и трактовке формы можно отметить черты, свойственные художественному языку Рембрандта.
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Геррит Хукгест (около 1600–1661) Архитектурная фантазия с фигурами 1638. Холст, масло. 131,1x152

   Геррит Хукгест родился в Гааге, где учился в мастерской художника и архитектора Бартоломеуса ван Бассена. Здесь он прожил до 1635, затем переехал в Делфт. Однако через пять лет живописец вернулся в родной город, получил там заказ на создание эскизов гобеленов для украшения актового зала парламента. Наиболее часто на его ранних полотнах изображены интерьеры дворцов и храмов. После 1 635 в творчестве Хукгеста начинают регулярно появляться произведения с фантазийными архитектурными залами и комнатами. В музее хранится одно из них.

   В представленной картине, имеющей довольно большой размер, мастер показывает наполненную воздухом и светом перспективу, уводящую взгляд зрителя в глубину композиции. На первом плане доминирующее положение занимает массивный свод с циркульной аркой в центре. Шахматный рисунок пола подчеркивает глубину изображения. В этой фантазийной архитектуре художник разместил несколько героев, одетых по последней голландской моде. Медленно передвигаясь, они прогуливают собак и ведут неспешные беседы. Фигуры кажутся совсем незначительными по сравнению с высокими колоннами и потолками, которые своим масштабом словно подавляют их. Чтобы лишить работу излишней слащавости, за правой колонной первого плана Хукгест изобразил фигуру нищего. Несмотря на то что данное полотно относится к раннему периоду творчества художника, он умело демонстрирует свое мастерство в передаче светотени и материальности. Это способствует привнесению в картину ощущения реальности глубины пространства.
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Питер Пауль Рубенс (1577–1640) Пир Ирода. Около 1635–1638. Холст, масло. 208x264

   Всесторонне одаренный, блестяще образованный Питер Пауль Рубенс был живописцем широкого творческого размаха и бурного темперамента. Он по праву пользуется славой первого художника фламандской школы. Современники восхищались его мастерством, они, словно соревнуясь друг с другом, слагали стихи и оды в честь Рубенса. Профессор Лейденского университета Доминик Баудий посвятил ему следующие строки:

   
    
     Видишь когда образцы изумительной

     Кисти твоей, так искусству обученной,

     Что и природа в тебе победителя

     Ищет, — никак все душа не насытится…

    

   

   Представленная в экспозиции Национальной галереи Шотландии картина «Пир Ирода» была создана мастером в поздний период творчества. На ней изображен библейский сюжет, описанный в Евангелие от Марка (Мк. 6: 21–28). Он повествует о том, как дочь Иродиады совершенно очаровала царя своим танцем и тот был готов исполнить любое ее желание. По наставлению матери Саломея попросила голову Иоанна Крестителя.

   Рубенс изобразил Ирода и Иродиаду сидящими за праздничным столом. На первом плане, в центре композиции, стоит Саломея, держащая в руках большое блюдо, на котором лежит голова Иоанна. Ее мать, довольная своей местью, улыбаясь, смотрит на мужа. Он же в оцепенении сжимает скатерть на столе. Все собравшиеся на празднике встали со своих мест, чтобы увидеть страшное подношение Саломеи. Драматизм ситуации Рубенс подчеркивает за счет напряженных светотеневых контрастов и ярких цветов. Данное полотно, вероятнее всего, было написано мастером по заказу фламандского купца Гаспара де Румера.
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Франсиско Сурбаран (1598–1664) Непорочное зачатие со святыми Иоакимом и Анной. Около 1638–1640. Холст, масло. 255,5x177

   Известный художник Франсиско Сурбаран сыграл важную роль в развитии испанского реализма. Он получил образование в Севилье, писал религиозные сюжеты, изображая святых, монахов и сцены из жизни, а также портреты и натюрморты. Созданные мастером образы отличаются спокойствием, благочестием и духовным благородством. Всех героев своих картин автор писал с натуры, наделяя их яркими портретными характеристиками, интересными деталями. Лаконичный художественный язык, отличный рисунок, монументальная трактовка форм, использование контрастов светотени привносят в произведения Сурбарана ощущение торжественности и величественности.

   Все вышесказанное можно отнести к представленному в экспозиции музея полотну «Непорочное зачатие со святыми Иоакимом и Анной». Дева Мария изображена в центре композиции на фоне золотистого неба. Под ее ногами можно заметить головки херувимов, являющихся подобием пьедестала для изящной фигуры Богоматери. Внизу, на земле, на первом плане, ей предстоят ее родители — Иоаким и Анна. Смысл этого чрезвычайно популярного в испанском искусстве сюжета заключается в том, что Мария, будучи зачатой от простых родителей, при рождении не приобрела первородного греха.
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Франс Халс (1580/1585-1666) Голландский джентльмен. Около 1643–1645. Холст, масло. 115x86,1

   Творчество величайшего голландского портретиста XVII века Франса Халса в Национальной галерее Шотландии представлено всего несколькими работами.

   Полотно «Голландский джентльмен» является парным к работе «Голландская леди», также хранящейся в музее. На примере этих картин можно отметить, насколько мастерски Халс владеет техникой тональной живописи. Он изобразил мужчину в черном костюме и шляпе, стоящего на темном фоне. Белоснежные манжеты и воротник придают скупому колориту благородство. Тщательная моделировка лица, характеристика модели делают данный портрет одним из примечательных, среди написанных Халсом в начале 1640-х.
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Никола Пуссен (1594–1665) Таинство миропомазания 1645. Холст, масло. 117x178

   Французский художник, основоположник классицизма в живописи Никола Пуссен по праву считается одним из лидеров национальной школы. Его произведения были вдохновлены классическими идеалами античного искусства и полотнами мастеров эпохи Возрождения. В них автор черпал примеры высокой морали, поэтических чувств, которые способны развивать и совершенствовать личность человека.

   В середине 1640-х Пуссен написал ряд работ, представляющих христианские таинства. Одна из них, «Таинство миропомазания», изображает церковный обряд, когда верующие через дары Святого Духа получают укрепление своей духовной жизни. Художник показал эту сцену в ранней христианской обстановке катакомб, поэтому все персонажи облачены в древнеримские одежды. К священнику, находящемуся в левой части полотна, выстроилась очередь из верующих, желающих приобщиться к таинству миропомазания, — мужчины, женщины, дети и старики. В правом углу картины молодая мать, опустившись на одно колено, склоняется к своему маленькому сыну, указывая на старшего брата, принимающего участие в обряде. Композиция произведения решается мастером посредством ритмов и цветовых контрастов, благодаря чему ему удается передать мотив шествия.
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Рембрандт Харменс ван Рейн (1606–1669) Женщина в постели 1645–1646. Холст, масло. 81,1x67,8

   Величайший представитель национальной голландской школы Рембрандт Харменс ван Рейн был не только прекрасным живописцем, но талантливым рисовальщиком и графиком.

   На представленном в экспозиции музея полотне изображена голландка, отодвинувшая занавес алькова, чтобы увидеть того, кто ее разбудил. Художник показывает героиню картины не утонченной, идеализированной красавицей, а простой женщиной. Обращают на себя внимание ее большие натруженные руки.

   Существует предположение, что в качестве модели Рембрандт использовал няню своего сына Титуса Гертье Дирке, с которой в то время состоял в любовной связи. В пользу этой гипотезы выступают возраст женщины, некоторая простота черт ее лица и обстановка спальни. В 1648 она обвинила мастера в том, что он не сдержал своего обещания жениться на ней, и обратилась в амстердамскую камеру семейных ссор для судебного разбирательства. Живописцу был вынесен приговор, обязывающий выплачивать бывшей возлюбленной ежегодное пожизненное содержание в размере двухсот гульденов. Дирке умерла в 1656.
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Вильям Мосман (около 1700–1771) Сэр Джеймс Макдональд и сэр Александр Макдональд. Около 1749. Холст, масло. 176,5x147,3

   Шотландский художник Вильям Мосман, предположительно, родился в Абердине. Он учился в Риме, куда уехал в 1732 и пробыл там до 1738. Совершив еще ряд путешествий, через два года живописец вернулся в Шотландию. Здесь он создал ряд заказных портретов, к числу которых относится и двойной портрет сыновей Александра Макдональда.

   Мальчики, одетые в национальные костюмы, изображены на фоне пейзажа. Старший, Джеймс, стоит, облокотившись на дерево, и держит в руке ружье, а Александр занят игрой в гольф. Нужно отметить, что охота и гольф были весьма популярными видами времяпрепровождения в среде знатных особ. Колорит работы строится на противопоставлении зеленых оттенков природы и красных — одежды, это привносит декоративные интонации.
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Бартоломе Эстебан Мурильо (1618–1682) Молодой человек с корзиной фруктов (Аллегория Лета). Около 1640–1650. Холст, масло. 101,9x81,6

   Выдающийся испанский живописец Бартоломе Эстебан Мурильо практически всю жизнь прожил в Севилье. Здесь он приобрел славу первого мастера.

   Большая часть произведений художника написана на религиозные сюжеты и посвящена прославлению Девы Марии. Помимо этого, его кисти принадлежат картины, изображающие бытовые сцены из жизни бедных детей, несколько портретов и пейзажей. Отметим, что творчество Мурильо пользовалось большой популярностью не только у жителей Севильи, но и у европейских ценителей искусства. Его полотна отличаются реализмом, лиричностью, приглушенным нежным колоритом, тонкой светотеневой моделировкой. В них нет драматизма и страстной эмоциональности, свойственных работам X. Риберы или Ф. Сурбарана.

   Иносказательная тема картины «Молодой человек с корзиной фруктов (Аллегория Лета)» нетипична для творчества мастера, хотя подобные произведения были чрезвычайно популярны в XVII веке. На холсте изображен юноша в тюрбане, украшенном колосьями, через его плечо перекинута драпировка, в руках он держит корзину, наполненную фруктами. Если обратить внимание на загорелые кисти обнаженных рук героя, становится очевидным, что художник писал его с реального человека.
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Ян Вермер Делфтский (1632–1675) Христос в доме Марфы и Марии. Около 1654–1656. Холст, масло. 158,5x141,5

   «Христос в доме Марфы и Марии» — одно из первых сохранившихся произведений ярчайшего мастера голландской жанровой живописи Яна Вермера. Оно написано на евангельский сюжет и рассказывает о том, как Иисус посетил дом сестер Лазаря в Вифании. «Женщина, именем Марфа, приняла Его в дом свой; у нее была сестра, именем Мария, которая села у ног Иисуса и слушала слово Его. Марфа же заботилась о большом угощении и, подойдя, сказала: Господи! или Тебе нужды нет, что сестра моя одну меня оставила служить? скажи ей, чтобы помогла мне. Иисус же сказал ей в ответ: Марфа! Марфа! ты заботишься и суетишься о многом, а одно только нужно; Мария же избрала благую часть, которая не отнимется у нее». (Лк.10:38–42). Характеры сестер стали символами различных мировоззрений и направлений в христианстве.

   Данное полотно довольно нетипично для всего последующего творчества мастера не только содержанием, но и резкими ракурсами фигур, а также влиянием караваджизма, который проявился в освещении и теплых рефлексах. Некоторые исследователи полагают, что все нехарактерные для Вермера нюансы были продиктованы заказчиком, для которого создавалась картина.
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Ян Стен (1626–1679) Школа для мальчиков и девочек. Около 1670–1672. Холст, масло. 81,7x108,6

   Это произведение принадлежит кисти одного из крупнейших голландских мастеров жанровой живописи — Яна Стена. Он создавал полотна с остроумными, наполненными множеством бытовых деталей сценками из повседневной жизни своих современников. Часто в них можно увидеть изображение национальных пословиц, которые являются своеобразным ключом к пониманию нравоучильного смысла, который художник привносил в каждую свою работу. Справедливости ради нужно отметить, что помимо картин на указанную тематику Стен писал религиозные и библейские сюжеты, а также портреты.

   В 1649 живописец женился на дочери своего коллеги, известного пейзажиста Яна Йосефа ван Гойена. От этого брака у него родилось много детей. В произведениях мастера довольно часто можно увидеть ребятишек, шумно играющих в кегли или дурачащихся на празднике Бобового короля. В картине «Школа для мальчиков и девочек» художник создал большую галерею детских образов. В классе, где находятся двое наставников, ученики заняты кто чем. Мальчишки на дальнем плане дерутся, а их товарищ, стоя на столе, смеется над ними. Ребята за столом в правом углу заснули над листами с заданиями. Напротив них маленькие девочки обсуждают какую-то картинку. У стола учителей толпятся их одноклассники. Интересна фигура малыша, который протягивает сидящей на жердочке сове очки. Эта группа визуализирует одну из голландских пословиц: «Зачем сове очки, если она не хочет видеть», что, по сути, раскрывает смысл полотна.
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Годфрид Схалкен (1643–1706) Мальчик, раздувающий огонь. Около 1692–1698. Холст, масло. 75x63,5

   Известный нидерландский живописец и график Годфрид Схалкен создавал преимущественно портреты и жанровые полотна. Мастерство художника он начал постигать в Дордрехте у Самюэля ван Хогстратена, а примерно в 1675 перешел к Герарду Доу и переехал в Лейден.

   Ночные сцены и сюжеты, включающие искусственное освещение, были очень популярны среди голландских творцов XVII века. Довольно часто к ним обращался и Схалкен. На представленном полотне изображен мальчик, раздувающий факел, чтобы зажечь свечу, она в начищенном подсвечнике в его правой руке. Занимающееся пламя озаряет лицо героя, выхватывая из темноты его высокие скулы, веки, лоб, подбородок, губы — везде заметны огненные рефлексы. Все окружение подростка поглощено ночным сумраком.

   Существует предположение, что это полотно было создано мастером по заказу Роберта Спенсора, второго графа Сандерленда, во время посещения Англии.
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Луи Гауффер. Клеопатра и Октавиан. 1787-1788
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Жан Антуан Ватто (1684–1721) Венецианский праздник 1718–1719. Холст, масло. 55,9x45,7

   Выдающийся французский художник Жан Антуан Ватто является создателем нового жанра живописи — так называемых галантных празднеств. Его полотна отличаются тонкой поэтичностью и чувственностью, раскрывают богатейшую гамму эмоций человека. Они демонстрируют зрителю мир фантазий, в которых звучат то иронические, то печальные интонации. Герои работ Ватто — странствующие актеры, музыканты, ремесленники и крестьяне, светские кавалеры и дамы. В его картинах немаловажную роль играл пейзаж, помогающий создать нужное настроение.

   Произведение «Венецианский праздник» — прекрасный образец зрелого периода творчества художника. В живописном уголке парка собралось общество хорошо одетых мужчин и женщин. Одни заняты разговорами, другие танцуют под звуки мюзета. Работая над этой композицией, мастер сделал натурные зарисовки для каждого изображенного персонажа. Колорит строится на сочетании нежных, полупрозрачных бледно-розовых, голубых, золотистых и зеленых тонов, в некоторых местах усиленных насыщенными темными оттенками. Благодаря этому возникает ощущение, что цвета рождаются один из другого.
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Жан Батист Симеон Шарден (1699–1779) Ваза с цветами. Середина 1750-х. Холст, масло. 45,2x37,1

   Жан Батист Симеон Шарден — выдающийся представитель французской школы живописи XVIII века. Он создавал натюрморты, бытовые сценки из жизни обывателей, портреты. Произведения Шардена лишены внешних эффектов, отличаются искренностью и несут на себе печать его индивидуальности. В натюрмортах он изображал простые предметы обихода — бутылки, кувшины, глиняную и медную посуду, — фрукты, овощи, рыбу, мясо и многое другое. Мастерское владение кистью позволяло Шардену передавать на холсте материальную сущность изображаемых объектов, делать их осязаемо реальными. Д. Дидро считал, что: «Живописный жанр Шардена — самый легкий».

   Данный натюрморт художник создал в зрелый период творчества. В центре холста — фарфоровая ваза с высоким горлышком, в которой стоит небольшой букет. Живописец с любовью и вниманием прописал лепестки цветов. Благодаря валёрам, рефлексам, мягкому колориту тончайших оттенков он создал удивительно лиричное произведение.
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Франсуа Буше (1703–1770) Мадам де Помпадур. Около 1758. Холст, масло. 37,9x46,3

   Один из прославленных представителей стиля рококо, французский художник Франсуа Буше известен также как миниатюрист, рисовальщик и гравер. Помимо этого, будучи любимцем короля и аристократии, он занимался исполнением панелей для украшения интерьеров, картонов шпалер, эскизов декораций и костюмов для Парижской оперы и оформлением книг.

   Герои полотен Буше идеализированно-прекрасные, они ведут галантные беседы, бездельничают, играют на музыкальных инструментах, развлекаются с амурами и отдыхают.

   В экспозиции Национальной галереи Шотландии находится портрет мадам де Помпадур. Фаворитка Людовика XV изображена сидящей на диване, изящно облокотившись на подушки. Красота молодой женщины подчеркнута кружевами, атласными лентами, цветами и драгоценностями. Благодаря бледности кожи, роскошному платью и множеству украшений героиня кажется похожей на фарфоровую куклу. В руке она держит раскрытую книгу. Эта деталь указывает зрителю на круг ее интересов. Известно, что де Помпадур была знакома со многими известными писателями своего времени, поддерживала энциклопедистов. Колорит работы строится на сочетании голубых и серебристо-розовых тонов, которые противопоставляются темному нейтральному фону.
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Томас Гейнсборо (1727–1788) Почтенная госпожа Грэм 1775–1777. Холст, масло. 237x154

   В экспозиции музея находится один из лучших портретов, принадлежащих кисти выдающегося английского художника XVIII века Томаса Гейнсборо. Портрет госпожи Грэм создан в поздний период творчества мастера, когда он жил и работал в Лондоне. В это время живописец пользовался любовью публики, получал большое количество заказов, ему покровительствовал королевский двор.

   На картине изображена двадцатилетняя Мария, девятая дочь барона Кэткарта, которая в 1774 вышла замуж за землевладельца Томаса Грэма. Молодая женщина представлена на фоне пейзажа. В ее наряде и аксессуарах чувствуется отдаленное влияние моды предыдущего столетия. Это сделано художником намеренно, чтобы придать портрету легкий «отголосок» работ Антониса ван Дейка. Гейнсборо с особой изысканностью развивает традиции аристократического портрета в рост, которые были заложены известным фламандцем. Здесь много интимности, поэтичности и тонкого живописного мастерства.
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Джордж Ромни (1734–1802) Джейн Максвелл, герцогиня Гордон, и ее сын Джордж, маркиз Хантли 1778. Холст, масло. 126,4x102,5

   Английский живописец и график Джордж Ромни прославился, работая в жанре портрета. Он учился у своего отца, помогая ему делать мебель и дорогие предметы интерьера, в 1755 поступил к художнику К. Стилю. В начале 1770-х Ромни несколько лет провел в Италии, где изучал античные памятники и картины старых мастеров. После возвращения в Англию он стал, пожалуй, самым известным портретистом своего времени. Художник получал огромное количество заказов, чтобы справиться с ними ему пришлось взять учеников и помощников.

   Картинам Ромни свойственны живописная элегантность, виртуозный рисунок, ясность композиции, благородный колорит, в основе которого довольно часто лежит сочетание красного и белого цветов.

   Моделями художника становились представители высшего света, члены правящей фамилии, а также известные современники — литераторы и актеры. Герцогиня Гордон, остроумная и амбициозная женщина, была матерью семи детей. На данном портрете она изображена вместе со своим старшим ребенком. Героиня сидит в кресле, облокотившись локтем на небольшой столик. За ней стоит восьмилетний Джордж, держащий папку с рисунками, один из них в руке Джейн. Это произведение относится к числу лучших работ мастера.
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Франсиско Хосе де Гойя-и-Лусинтес (1746–1828) Доктор 1779. Холст, масло. 95,8x120,2

   Франсиско де Гойя — один из выдающихся представителей испанской школы живописи и графики. Художественное образование он получил в Сарагосе, в мастерской Хосе Лусана-и-Мартинеса.

   После окончания обучения Гойя совершил путешествие в Италию, а с 1773 жил и работал в Мадриде. Здесь ему был сделан заказ на исполнение серии картонов для королевской мануфактуры гобеленов Санта-Барбара. Первоначально живописцу надлежало создать эскизы, посвященные сценам рыбалки и охоты. Он выполнил их в достаточно сухой и сдержанной манере. Несмотря на некоторую условность работы получили одобрение короля, а сам художник удостоился нового заказа на картоны, изображающие сценки из жизни испанцев. Героями его произведений стали ярко одетые молодые женщины — махи и их не менее колоритные спутники — махо. К этому же времени относится представленный в музее эскиз гобелена «Доктор».

   Врач в красном плаще, практически полностью скрывающем его фигуру, сидит на стуле и греет над углями озябшие руки. Из-за его плеча выглядывают двое учеников, слева от него лежат раскрытые книги. Низкая точка горизонта, искусственный помост, на котором находится главный персонаж, напряженное небо, контрастное построение колорита подчеркивают аллегорический характер сюжета.
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Джошуа Рейнольдс (1723–1792) Портрет сестер Уолдгрейв 1780. Холст, масло. 143x168,3

   Одним из самых влиятельных живописцев в английском искусстве XVIII века является выдающийся портретист и теоретик искусства Джошуа Рейнольдс.

   В 1741 он поступил в мастерскую к портретисту Т. Гудсону, в период с 1749 по 1752 совершил путешествие в Италию, где изучал полотна творцов эпохи Возрождения, делал зарисовки с работ в историческом жанре и классической скульптуры.

   После возвращения в Лондон Рейнольдс приобрел широкую известность и славу первого портретиста в стране. Он построил блестящую карьеру: в 1768 занял пост первого президента Королевской академии художеств, а на следующий год Георг III произвел его в рыцарское звание. В 1772 Рейнольдс был избран членом городского управления Плимптона, а в 1773 стал мэром. Параллельно с общественными делами, он создавал портреты современников, писал государственных деятелей, светских дам и детей, литераторов, морских офицеров, актеров и других.

   Мастер много внимания уделял ракурсам и позам моделей, что можно отметить и в «Портрете сестер Уолдгрейв». За небольшим круглым столиком уютно расположились три сестры, занятые рукоделием. В кресле с высокой спинкой вполоборота к зрителю сидит Шарлотта, старшая дочь графа Уолдгрейв. Она держит на руках шелковые нити, помогая Элизабет смотать их. Справа младшая сестра Анна занята плетением кружева. Колорит работы построен на сочетании белого, серого и красного цветов, что сообщает ей утонченное изящество.
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Давид Алан (1744–1796) Знатоки: Джон Кав, Джон Бонар и Джеймс Брюс 1783. Холст, масло. 87,5x101,9

   Известный художник Давид Алан около семи лет учился в Академии живописи Фулиса в Глазго, продолжил образование в Риме, куда уехал в 1764. Там он копировал полотна великих мастеров эпохи Возрождения, параллельно создавая собственные произведения. Алан писал исторические и жанровые сцены, а также портреты и карикатуры. Из Италии в 1777 он отправился в Лондон, где на протяжении нескольких лет пытался добиться успеха, затем перебрался в Эдинбург и стал специализироваться на портретах.

   Прекрасным образцом творчества мастера является работа «Знатоки: Джон Кав, Джон Бонар и Джеймс Брюс», ныне находящаяся в экспозиции Национальной галереи Шотландии. На полотне изображены друзья Алана, которых он показывает через их увлечение — искусство, знатоками и ценителями работ известных творцов прошлых эпох. Джон Кав сидит в кресле и держит в руке гравюру с картины Рафаэля, изображающую Иоанна Крестителя, обсуждая с товарищами достоинства этого произведения. Исполняя групповой портрет, Алан много внимания уделил деталям, тщательно прописав одежду, мебель и интерьер. Колорит полотна строится на сочетании различных оттенков серого, которое дополняют красные, коричневые и белые тона.
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Генри Роберн (1756–1823) Портрет пастора Р. Уокера на коньках. Около 1795. Холст, масло. 76,2x63,5

   Кисти самого известного шотландского художника Генри Роберна принадлежит большая галерея портретов современников. До нас не дошло достоверных сведений о его образовании. Многие исследователи творчества живописца считают, что он был самоучкой, перенявшим у некоего ювелира мастерство создания миниатюрных портретов. В Эдинбурге, где жил и работал Роберн, его называли «Рейнольдсом Севера», признавая его первым портретистом. Своих героев он изображал с большой симпатией, как правило, не делал предварительных эскизов, а рисовал сразу на холсте, что привносило в произведение непосредственность и свежесть восприятия.

   Подлинным шедевром живописца по праву считается «Портрет пастора Р. Уокера на коньках». Преподобный, облаченный в черный костюм, свободно скользит по льду, его фигура кажется невесомой. При этом не создается впечатления, что мужчина катается ради своего удовольствия, напротив, он устремлен вперед, направляясь к только ему видимой цели. Этому внутреннему «горению» героя Роберн противопоставляет аскетичный и монохромный пейзаж.
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    Живопись XIX века
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Клод Моне. Тополя на Эпте. 1891
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Уильям Тёрнер (1775–1851) Хайдельберг 1846. Бумага, акварель, перо, чернила. 37,4x55,3

   Уильям Тёрнер — выдающийся английский мастер романтического пейзажа. Юноша стал студентом Королевской академии искусств в 1790. Практически все свои первые произведения Тёрнер выполнил в технике акварели (к ней он прибегал на протяжении всей творческой деятельности).

   Излюбленным мотивом живописца являлась торжествующая стихия. Даже когда он изображает природу в состоянии покоя, полотна передают впечатление безусловной победы света (или мрака). Постепенно морские пейзажи Тёрнера становились более абстрактными, а их колористическое решение более условным. Художник фиксировал не столько конкретные виды, сколько свои ощущения. В поздний период он чаще использовал цветовые эффекты, с их помощью стремился передать эмоциональное содержание картины. Полотна, написанные до 1840-х, имеют более насыщенный колорит и «живую» фактуру. Мастер добивался яркости цвета за счет того, что отказался от традиционной практики использования темного фона. Он применял белый грунтованный холст. Таким образом, метод работы художника по созданию станкового произведения оказался схожим с акварельным письмом. Это позволило передавать едва различимые атмосферные эффекты. Нужно отметить, что картины Тёрнера маслом становились все лучше благодаря открытиям, сделанным им в многочисленных экспериментах с акварелью. Прекрасным примером сказанному может служить хранящееся в музее полотно.
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Джозеф Ноэль Патон (1821–1901) Ссора Оберона и Титании 1849. Холст, масло. 99x152

   Шотландский живописец Джозеф Ноэль Патон создавал произведения на религиозные, мифологические, аллегорические, исторические и литературные сюжеты. Образование он получил в Королевской академии искусств в Лондоне. Его произведения отличают точный рисунок, тщательность письма и проработка многочисленных деталей, не лишены они и некоторых интонаций сентиментализма.

   Данное полотно — одно из лучших произведений мастера. Его главными героями являются король и королева фей, их образы были использованы Уильямом Шекспиром в комедии «Сон в летнюю ночь». Сцену из этой и пьесы и изобразил Патон. В лесу недалеко от Афин Оберон и его жена Титания поссорились из-за усыновленного ею дитя.

   
    
     Он на нее взбешен, разгневан — страх!

     Из-за ребенка, что при ней в пажах

     (Похищен у индийского султана).

     Она балует, рядит мальчугана,

     А Оберон-ревнивец хочет взять

     Его себе, чтоб с ним в лесах блуждать.

     Царица же всю радость видит в нем,

     Не отдает! С тех пор лишь над ручьем,

     На озаренной светом звезд полянке

     Они сойдутся — вмиг за перебранки,

     Да так, что эльфы все со страху — прочь,

     Залезут в желудь и дрожат всю ночь!

    

   

   В центре композиции Патон представил царственную чету в окружении огромного числа озорных эльфов. Они веселятся, гоняясь друг за другом, беседуют, охотятся за насекомыми, поют песни. Очаровательный малыш с венком на голове прячется за тонкий и изящный стан Титании. Он лукаво смотрит на Оберона, словно дразня его.

   Колорит многофигурной картины строится на большом количестве оттенков, среди которых доминируют белые, розовые, золотистые и зеленые. Именно благодаря этим красочным акцентам полотно приобретает цельность.
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Эжен Делакруа (1798–1863) Арабы, играющие в шахматы 1847–1849. Холст, масло. 46x55

   Француз Эжен Делакруа — представитель романтического направления в европейской живописи. Он получил образование в Школе изящных искусств, однако подлинной мастерской, в которой формировался талант будущего творца, стал Лувр. Он вдохновлялся полотнами художников эпохи Возрождения, восхищался работами великого фламандца XVII века Питера Пауля Рубенса.

   Кисти Делакруа принадлежат произведения на исторические, религиозные и бытовые сюжеты, рассказывающие о современной ему жизни. Отдельная галерея — картины, созданные им во время путешествий по Алжиру, Марокко и Испании. Многие свои впечатления мастер записывал в дневник и спустя годы черпал из него сюжеты, оживляя в памяти образы Востока.

   Из заметок Делакруа известно, что работать над композицией «Арабы, играющие в шахматы» он начал в июле 1847. Художник не стремился достоверно точно показать увиденных когда-то в Алжире людей, увлеченных этой древней игрой. Главным было передать атмосферу Востока, в которой живут и действуют его шахматисты. Живописец изобразил двух мужчин, расположившихся прямо на улице, чтобы предаться любимому занятию. Сосредоточившись на поединке, они не замечают проходящую мимо красивую девушку, несущую кувшин с водой. Интересна реакция одного из игроков на ход, совершаемый его противником. Этот эмоциональный момент вносит в уравновешенную композицию динамику, привлекая внимание зрителя к главным героям.
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Томас Фаед (1826–1900) Бедная семья и бездомные 1856. Холст, масло. 66,7x95,6

   Томас Фаед — известный шотландский художник, внесший значительный вклад в развитие национальной школы живописи. Он создавал картины, изображающие сцены из шотландской истории и современной жизни. С них довольно часто изготовлялись гравюры, что обеспечило автору популярность.

   Данное полотно было написано в Лондоне, куда Фаед переехал еще в 1851. Он изобразил интерьер бедного дома. У стола, накрытого белой скатертью, глава семейства играет с маленькой девочкой, его жена подает обед. В углу комнаты, сжавшись в комок, сидит нищенка, чья дочь, положив голову ей на колени, спит. Сын женщины, стоя у хозяйского стола, молча смотрит на еду. Этот ребенок, одетый в большую по размеру одежду, — композиционный центр картины, связывающий обе ее части. В то же время он является ключом к пониманию эмоционального контекста произведения.
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Уильям Белл Скотт (1811–1890) Уна и лев. Выставлена в 1860. Холст, масло. 91,5x71,2

   Уильям Белл Скотт — известный шотландский живописец и гравер. В молодости он опубликовал в нескольких журналах ряд своих стихов, также занимался художественной и литературной критикой. В 1837 Скотт отправился в Лондон, где стал известным, популярным художником. Он был знаком со многими прерафаэлитами и испытывал их влияние, что можно отметить в полотне «Уна и лев».

   На создание данной картины живописца вдохновила опубликованная в Англии в конце XVI века поэма Эдмунда Спенсера «Королева фей». Одна из сюжетных линий рассказывала о красавице Уне, чьи родители были захвачены и заключены в тюрьму свирепым и ужасным драконом. Отважная Уна пустилась в путь, чтобы найти и освободить их. Во время своей трудной и долгой дороги она прилегла отдохнуть на зеленой лужайке, когда из леса вышел голодный лев. Вместо того чтобы растерзать ее, зверь, пораженный красотой девушки, стал ее защитником и компаньоном.

   Работа была показана в Королевской академии искусств в 1860, однако достоверно известно, что позже мастер вносил в нее некоторые изменения.
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Уильям Мактаггарт (1835–1910) Весна 1864. Холст, масло. 45,1x60,4

   Известный шотландский пейзажист Уильям Мактаггарт, испытывавший влияние импрессионистов, происходил из семьи фермера. В 1851 он приехал в Эдинбург, чтобы стать художником, и поступил в колледж искусств. Способный ученик, Мактаггарт был удостоен нескольких наград.

   Живописец часто обращался к видам любимого им с детства моря, вдохновляясь его красотой. Он стремился уловить и передать в маринах эффекты света и отражений, ложащихся на зыбкие волны.

   В ранний период творчества мастер писал жанровые сценки, героями которых довольно часто были дети. Пейзаж «Весна» пронизан солнцем. На берегу небольшого пруда отдыхают две маленькие девочки. Одна из них смотрит на воду, другая, лежа на траве, рассматривает собранные цветы. На дальнем плане едва виднеются ферма и пасущиеся овцы с ягнятами. Колорит картины построен на сочетании зеленых, голубых, белых и красноватых оттенков. Умело расставленные немногочисленные цветовые акценты придают композиции приподнятое мажорное звучание.
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Уильям Фиттс Дуглас (1822–1891) Заклинание 1864. Холст, масло. 77,5x1 57

   Шотландский художник Уильям Фиттс Дуглас никогда не обучался живописи. Долгие годы он работал клерком в одном из банков Эдинбурга. Дуглас с юности увлекался искусством, собирал антикварные вещи, особенно его интересовали предметы, связанные с алхимией, магией и астрономией. В 1877 Дуглас был назначен директором Галереи, а в 1882 стал президентом Королевской академии Шотландии.

   Представленное в экспозиции произведение отражает личные интересы художника-самоучки. На полотне изображено просторное помещение с нишей, в которой находится стол, заставленный книгами и предметами, необходимыми магу для проведения обрядов. В небольшом окне просматривается вечерний пейзаж: в широкий простор водной глади, серебрящейся от лунного отсвета, вклинивается суша. На первом плане стоит облаченный в темные одежды чародей. В руке он держит длинную тонкую палку, которая направлена в сторону лежащего на каменном полу в меловом круге черепа. Совершая магическое действо, герой рисует мелом на стене знак. За спиной колдуна, в темном углу ниши, сидит старик, погруженный в свои мысли. Возможно, он ожидает завершения ритуала, чтобы увидеть результат. Колорит картины строится на сопоставлении теплых и светлых тонов охры, красно- и темно-коричневых оттенков.
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Клод Моне (1840–1926) Морской пейзаж. Корабли в лунном свете 1864. Холст, масло. 60x73,8

   Выдающийся импрессионист Клод Моне родился в Париже, но через пять лет семья переехала в Нормандию, в Гавр, где прошло становление будущего художника. Около 1844 юноша познакомился с пейзажистом Эженом Буденом, создававшим свои картины на открытом воздухе, а не в мастерской, как это было принято в то время. Вскоре, оценив достоинства работы на пленэре, Моне стал пробовать свои силы в живописи и писать ландшафты, находясь непосредственно на природе. Удачные опыты подвигли его к идее, вопреки желанию отца, стать профессиональным художником. В 1859 он поступил в Академию Сюисса в Париже. После непродолжительной службы в армии, в 1862 Моне начал учиться у известного живописца Шарля Глейера. Здесь он познакомился Пьером Огюстом Ренуаром, Альфредом Сислеем, Фредериком Базелем, которые стали не только его друзьями, но и единомышленниками.

   В экспозиции Национальной галереи Шотландии находится одно из самых ранних полотен художника — «Морской пейзаж. Корабли в лунном свете». Моне изобразил здесь порт Нормандии Онфлёр. На фоне ночного неба, где темные облака скрывают луну, чей свет яркими всполохами ложится на воду, корабли и парусные лодки выглядят черными силуэтами, практически растворяясь в окружающем их пространстве. Создавая это произведение, мастер использовал не только кисти, но и мастихин — специальный нож, применяемый в масляной живописи для смешивания и нанесения красок, очистки палитры, грунтования холста и другого.
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Эдгар Дега (1834–1917) Диего Мартелли 1879. Холст, масло. 110,4x99,8

   Эдгар Дега — французский художник, график и скульптор, крупнейший представитель импрессионизма. Родившись в семье банкира, он получил прекрасное образование в лицее Людовика Великого, затем поступил на юридический факультет Парижского университета, однако вскоре осознал, что хочет посвятить себя искусству, и оставил юриспруденцию. Юноша стал посещать одновременно Школу изящных искусств и мастерскую Л. Ламота. В 1856 он уехал в Италию, где на протяжении двух лет изучал полотна художников Возрождения, копировал их, делал зарисовки. Особенно высоко молодой живописец ценил творчество А. Мантеньи и П. Веронезе. В этот период он начал создавать портреты, в большинстве случаев запечатлевая на холсте своих родственников. Для полотен этого жанра характерен точный и четкий рисунок, в них изысканная манера письма сочетается стойкой наблюдательностью.

   Портрет своего друга Диего Мартелли Дега создал уже будучи зрелым мастером. Немолодой художник и критик сидит около стола, на котором разложены различные бумаги и рисунки. Отметим, что находящийся среди них небольшой набросок Мартелли также хранится в Национальной галерее Шотландии. Он оставил свое занятие, и, задумавшись, застыл в неудобной позе. Над диваном, покрытым синим чехлом, висит карта Парижа. Строя композицию портрета, Дега показывает модель и предметы в комнате с высокой точки зрения. Это дает ему возможность передать в полотне ощущение неуловимой динамики и сиюминутности.
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Эдгар Дега (1834–1917) Вытирающаяся женщина. Около 1890–1895. Бумага, пастель. 64,4x62,3

   Произведения Эдгара Дега начиная с конца 1880-х приобретают большее декоративное звучание. К этому периоду относятся работы, посвященные купальщицам, занятым приемом ванны, вытирающимся или уже одевающимся. Изображенные художником прекрасные молодые женщины не стремятся принять красивое положение, чтобы понравиться зрителю, напротив, они совершенно не заботятся о том, как выглядят со стороны. Их жесты и позы кажутся вполне оправданными в смоделированных Дега ситуациях.

   Большинство произведений из этой серии выполнены пастелью. Работая в данной технике, мастер часто экспериментировал, добиваясь максимальной выразительности изображения.
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Жюль Бастьен-Лепаж (1848–1884) Pas Meche (Ничего не делая) 1882. Холст, масло. 132,1x89,5

   Французский художник Жюль Бастьен-Лепаж обучался живописи у Александра Кабанеля, позже поступил в Школу изящных искусств. Он принимал участие в Немецко-французской войне, в ходе которой был ранен. Бастьен-Лепаж в начале 1880-х совершил путешествие по Италии и Англии, посетил Алжир. Большую часть своего времени он проводил на севере Франции, где был широко известен. Его кисти принадлежат полотна на исторические сюжеты и портреты. Особую популярность мастеру принесли композиции, изображающие сцены из жизни крестьян. Довольно часто художник работал на пленэре, испытывал влияние Гюстава Курбе, Жана Франсуа Милле и Эдуарда Мане.

   Одна из работ живописца, «Pas Meche», представлена в экспозиции Национальной галереи Шотландии. Не ней изображен нищий мальчишка лет двенадцати. Он одет в старое заношенное пальтишко, короткие залатанные брюки и стоптанные башмаки без шнурков. Герой с интересом смотрит на зрителя, в руках он держит длинный хлыст, а за его спиной можно увидеть трубу — эти детали позволяют предположить, что ребенок управлял лошадьми, которые тянули по реке баржу, и должен был оповещать о ее прибытии к месту назначения.

   Данное полотно было показано на посмертной выставке художника, состоявшейся в 1885 в Париже.

   [image: bin00000061.jpeg]
   
[image: bin00000062.jpeg]
   
Жорж Сёра (1859–1891) Этюд к картине «Купальщики в Аньёре». Около 1883. Дерево, масло. 1 5,9x25

   Французский художник-постимпрессионист Жорж Сёра является одним из основателей неоимпрессионизма и нового стиля живописи — пуантилизма. Он получил образование в муниципальной школе рисунка, затем учился в Школе изящных искусств.

   Одно из первых крупных произведений Сёра — многофигурная композиция «Купальщики в Аньёре» (1883–1884, Национальная галерея, Лондон). К работе над ней он приступил в начале 1880-х. Художник часто приезжал в Аньёр, на остров Гранд-Жатт. Здесь он устраивался на берегу Сены напротив моста Курбвуа. Со всего Парижа сюда стекались горожане, чтобы предаться отдыху у воды, позагорать на солнце и покататься на лодках. Сёра делал множество зарисовок и писал этюды для своего будущего произведения, тщательно выбирая наиболее выгодные ракурсы для персонажей, а также нужные детали. Многое из того, что мастер запечатлел в эскизах, не удовлетворило его. Так, например, он отказался от изображения радуги и лошадей в законченном варианте полотна. В эскизе, хранящемся в музее, Сёра представил сцену с купанием коня. Обращает на себя внимание широкая и свободная манера письма мастера и то, как художник прямо на рабочей поверхности смешивает цвета и накладывает корпусные мазки солнечных бликов.
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Жорж Сёра (1859–1891) Люцерна, Сен-Дени 1885. Холст, масло. 65,3x81,3

   Пуантилизм (или дивизионизм) — направление, возникшее во французском искусстве в последней четверти XIX века в живописи неоимпрессионизма. В его основе — идея письма раздельными мазками, форма которых приближена к правильной круглой (реже — квадратной) формы. На холст краски наносятся без предварительного смешивания на палитре. Чистые цвета в пуантилистических произведениях получают «сложное» звучание за счет оптического эффекта.

   На полотне «Люцерна, Сен-Дени» изображен простой сельский уголок. Дома и хозяйственные постройки, виднеющиеся у горизонта, находятся за большим полем люцерны, в котором можно заметить яркие цветы маков. Эта картина (средний план) является замечательным примером использования Сёра техники пуантилизма. Однако обращает на себя внимание первый план, где краска накладывается короткими удлиненными мазками, при этом ее слои и цвета смешиваются между собой на холсте (а не оптически), что является имитацией приемов техники.
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Поль Гоген (1848–1903) Мартиника. Пейзаж 1887. Холст, масло. 115x88,5

   Поль Гоген был одним из четырех величайших мастеров постимпрессионизма. Наряду с Полем Сезанном, Винсентом Ван Гогом и Анри Тулуз-Лотреком он воспринял уроки импрессионизма, а потом взорвал стиль изнутри, создав свой неповторимый художественный язык.

   Представленный в экспозиции Национальной галереи Шотландии пейзаж был написан на Мартинике. Он — одно из лучших произведений, созданных Гогеном на острове, где творец провел несколько месяцев в 1887. Чтобы передать экзотический характер ландшафта, живописец использовал яркие краски, которые ровными мазками нанес на холст, придав тем самым полотну структурированность.
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Поль Гоген (1848–1903) Видение после проповеди 1888. Холст, масло. 72,1x91

   В 1888 Поль Гоген на некоторое время поселился в Понт-Авене. Здесь он стал лидером и вдохновителем так называемой понтавенской школы, которая сыграла важную роль в формировании постимпрессионизма. Ее представители (Лаваль, Де Шамайяр, Бернар, Серюзье и другие) в своих творческих исканиях двигались параллельно с Гогеном.

   Стиль, к которому он пришел в Бретани, впоследствии получил название «клуазонизм». Главным выразительным средством в нем стала пластичность линии. В подражание японскому искусству каждый изображенный элемент обводился тонкой контурной линией. Таким образом, предметы отделялись друг от друга, превращаясь в замкнутое, локально окрашенное целое. Хотя линия и контур в искусстве живописца играли значительную роль, самым важным для него всегда был цвет. Мастер практически полностью очистил свои полотна от многообразия оттенков и переходов, приведя их к чистому цвету. Он считал, что только цвет может стоять на одной ступени со светом. В искусстве художника практически нет места тени, потому что она противоречила его плоскостному пониманию формы.

   Новое воплощение стиль Гогена получил в картинах, созданных в Бретани. Мастеру очень нравилась здешняя атмосфера, а сами бретонцы казались ему более целостными и близкими к природе, нежели люди его круга, ставившие на первое место исключительно материальные ценности.

   Видимо, под впечатлением от этой атмосферы художник написал одну из своих самых известных картин — «Видение после проповеди». Она построена на контрасте двух сцен: реальной, где бретонские женщины слушают воскресную проповедь, и воображаемой — битвы Иакова с ангелом. Два композиционных плана четко отделены друг от друга черной полосой, являющейся границей с фантастическим миром. Несмотря на то что Гоген пытался уравновесить обе эти части при помощи цвета и ритма, целостности произведения добиться не удалось. Однако резкие контрасты в колорите позволили ему создать яркое декоративное панно.
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Поль Гоген (1848–1903) Трое таитян 1899. Холст, масло. 73x94

   В 1889, находясь под впечатлением от Всемирной выставки в Париже, Поль Гоген загорелся идеей посетить удивительный и загадочный остров Таити. Чтобы оплатить дальнее путешествие, он распродал все свои картины, это принесло ему более 10 000 франков.

   Стремясь убежать от цивилизации, живописец купил в небольшой деревушке маленькую соломенную хижину и полностью погрузился в работу. Соприкосновение с миром фантастически прекрасной, необычной природы, наполненной поэтическими, первозданными переживаниями, привело к обновлению искусства мастера. Таким образом, его стиль, сформировавшийся еще на родине, здесь получил новую, более совершенную огранку.

   На полотне «Трое таитян» изображены молодые, полные сил жители острова. Юноша, центральная фигура композиции, стоит спиной к зрителю, в то время как находящаяся рядом девушка в ярко-красной одежде с зеленым яблоком в руке оборачивается к нему. Ее полуобнаженная подруга, держащая цветы, также смотрит на мужчину. Многие картины, написанные Гогеном на Таити, довольно часто имеют аллегорический подтекст. Принимая это во внимание, можно предположить, что здесь мастер хотел показать человека, находящегося перед выбором — порок (девушка с яблоком) или добродетель (героиня с цветами). То, что юноша повернул голову в сторону юной соблазнительницы, определяет его предпочтения. Композиция холста отличается монументальностью, а стилизованный и обобщенный рисунок и яркий колорит уподобляют произведение декоративному панно.
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Винсент Ван Гог (1853–1890) Оливковые деревья 1889. Холст, масло. 51x65,2

   Винсент Ван Гог является, пожалуй, самым известным живописцем в истории изобразительного искусства. Его жизни и творчеству посвящено не только большое количество научных исследований и монографий, но и романы, художественные и документальные фильмы. Полотна этого мастера украшают экспозиции многих мировых музеев.

   Представленный в Национальной галерее Шотландии пейзаж входит в серию, которая включает в себя более десяти работ, изображающих оливковые деревья в различных состояниях. К данной теме Ван Гог обратился, когда принял решение уехать в лечебницу для душевнобольных, находящуюся в городке Сен-Реми, рядом с Арлем. Он не бросил заниматься живописью, а много гулял в окрестностях больницы, запечатлевая на своих полотнах уголки сада, пшеничные поля, оливковые рощи и многое другое.

   В работах этого времени заметно беспокойство автора, что проявляется через резкие, где-то ломаные линии рисунка. Колорит становится более холодным. Сопоставление плавных и прямых, почти пунктирных линий является главным выразительным средством картины «Оливковые деревья».
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Джон Сингер Сарджент (1856–1925) Портрет леди Агней 1892. Холст, масло. 127x101

   Самый выдающийся портретист второй половины XIX века Джон Сингер Сарджент родился в Италии в семье американских эмигрантов. Живописи он обучался в парижской мастерской Шарля Эмиля Дюрана и Школе изящных искусств. Сарджент много путешествовал, но большую часть своей жизни провел в Англии. В Лондон мастер переехал из-за скандала, связанного с портретом Вирджинии Готро. Это полотно было выставлено на Салоне и возмутило публику откровенностью.

   В 1890-х Сарджент покорил англичан своим искусством, что принесло ему огромное количество заказов. Так, в 1892 барон Эндрю Ноэль Агней заказал художнику портрет супруги — Гертруды Вернон. Молодая женщина сидит в расслабленной позе в кресле. Она с легкой улыбкой смотрит на зрителя. Струящиеся шелковые и атласные ткани ее платья подчеркивают неофициальность произведения.

   Французский скульптор Огюст Роден назвал Сарджента «ван Дейк нашего времени».
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Пьер Огюст Ренуар (1841–1919) Женщина, кормящая ребенка. Около 1894. Холст, масло. 41,2x32,5

   Французский живописец и график Пьер Огюст Ренуар является одним из выдающихся импрессионистов. Прежде чем посвятить себя живописи, он прошел обучение в мастерской по росписи фарфора. Скопив денег, молодой человек поступил в Школу изящных искусств, а чуть позже стал посещать мастерскую Ш. Глейра, где познакомился с К. Моне, Ф. Базилем и А. Сислеем, в это же время часто бывал в Лувре.

   Творчество художника довольно разнообразно по сюжетам и жанрам. Интерес к теме материнства возник у него в 1885 после рождения первенца — Пьера. В 1894 на свет появился второй сын Жан, что, вероятнее всего, и повлияло на создание представленного полотна. На картине изображена не супруга Ренуара, а женщина, сильно напоминающая их няню Габриель, ухаживавшую за Жаном.

   Композиция полотна проста, четко продумана и уравновешена. Колорит построен на сочетании оливкового, голубого, белого и розового цветов, что создает атмосферу нежности и уюта. По мнению живописца, каждая женщина, кормящая ребенка, похожа на Мадонну Рафаэля.
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Джордж Генри (1858–1943) Гейша 1894. Холст, масло. 53,3x32,8

   Известный шотландский художник Джордж Генри изучал живопись в Школе искусств в Глазго, посещал мастерскую Уильяма Макгрегора. В 1893–1894 он совершил путешествие в Японию, эта поездка оказала на его творчество заметное влияние. Картины Генри включают в себя яркие пейзажи, изображают героев сказок. Обращался художник и к другим жанрам, например портрету.

   На полотне «Гейша» из собрания Национальной галереи Шотландии изображена прекрасная девушка. Ее черные волосы уложены в сложную прическу и украшены многочисленными заколками. Героиня облачена в традиционный костюм — кимоно, расшитое шелковыми узорами, по цвету перекликающимися с рисунком на веере у нее в руке. За спиной модели, в верхнем левом углу картины, висит гравюра с изображением горы Фудзи. Таким образом, весь холст покрывают различные орнаменты, превращая его в яркое декоративное панно, в котором главным акцентом является светлое лицо женщины.
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Поль Сезанн (1839–1906) Гора Святой Виктории 1890–1895. Холст, масло. 55x65,4

   Поль Сезанн — один из известнейших представителей постимпрессионизма. Он дружил со многими импрессионистами, некоторое время испытывал их влияние, но в поисках собственного стиля ушел дальше них. Живописец не ограничился изображением сиюминутного состояния природы, он стремился передать внутреннюю логику и формообразующую основу предметов.

   Сезанн неоднократно писал гору Святой Виктории — достопримечательность, находящуюся поблизости от Экс-ан-Прованс. Она была одной из его любимых «моделей», он изображал ее в разных ракурсах. Силуэт горы можно увидеть в целом ряде пейзажей художника. Камни, холмы, стены жилищ, поля, деревья — все это проходит через призму аналитического видения мастера и предстает на полотне в виде обобщенных геометрических форм, от которых он отсекает все лишнее, оставляя только суть.
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Пьер Пюви де Шаван. Благодетельность. 1867. Фрагмент

   Следующий том
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Экспозиция Пергамского музея представлена в трех отделах: Античное собрание, Переднеазиатский музей и Музей исламского искусства. Главная достопримечательность музея — Пергамский алтарь, в честь которого он и назван. Шедеврами античного искусства являются великолепные образцы древнегреческой вазописи, скульптуры и мозаики. В Переднеазиатском отделе размещены уникальные объекты шеститысячной истории древневосточных культур, впечатляющие свидетели жизни древних цивилизаций Шумера, Вавилона и Ассирии. Помимо всемирно известных монументальных ворот Иштар, здесь можно увидеть модель легендарной Вавилонской башни и копию стелы царя Хаммурапи. Изюминкой коллекции Музея исламского искусства являются вещи из Египта и Ирана; прекрасные образцы каллиграфии, миниатюра, керамика, предметы быта и религиозного культа, ковры.
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