ПРЕДИСЛОВИЕ
Данное пособие предназначается для студентов факультета истории, археологии и этнографии, обучающихся по специальности 050419 – Музейное дело. Курс «Мировые музеи» читается согласно  Государственного обязательного стандарта высшего образования Республики Казахстан данной специальности. Учебное пособие подготовлено в соответствии с кредитной технологией обучения, в нем рассматриваются художественные музеи мира, сохраняющие наследие прошлого для последующих поколений.

Предмет «Мировые музеи» является для студентов – музееведов базовой дисциплиной в системе высшего образования. Художественные музеи хранят и делают доступными людям уникальные творения человеческого духа, а также занимаются научно – просветительской и исследовательской деятельностью, осуществляют комплектование, изучение и популяризацию произведений изобразительного и декоративно – прикладного искусства. 
История возникновения художественных музеев восходит к древности. Слово «музей» происходит от греческого «mouseion», что означает «храм муз». Первый музей он был основан в Александрии Птолемеем І приблизительно в 290 году до нашей эры и имел статус учебного заведения. Мусейон располагал медицинскими и астрономическими инструментами, чучелами животных, а также статуями и бюстами которые использовались во время обучения. Работа Мусейона финансировалась государством: ученые и педагоги получали в нем жалованье. Главный жрец, первое лицо «храма муз» назначался самим Птолемеем. Мусейон располагал уникальной библиотекой: она насчитывала более 700 000 рукописей. Приблизительно в 270 году до нашей эры Мусейон был уничтожен вместе с большей частью Александрийской Библиотеки. 
Аналогом художественных музеев в античной Греции были храмы. По традиции в храмах богов и муз располагались статуи, картины и другие произведения искусства, посвященные этим богам и музам. Позднее, уже в античном Риме, к этому добавились картины и скульптуры, расположенные в городских садах, римских банях и театрах. Доступ в эти места имел любой горожанин: таким образом, художественные произведения еще в ту пору были доступны самой широкой публике.

Прообразами частных собраний во времена античности были виллы богатых и знатных людей.

В средние века хранителями произведений искусства – ювелирных украшений, статуй, древних манускриптов – были храмы и монастыри. Начиная с VII в.,  в них такие выставлялись для обозрения предметы, захваченные в войнах. В военные годы эти собрания служили для оплаты выкупов: таким образом, состав коллекций постоянно менялся, то пополняясь, то уменьшаясь.

Систематическое коллекционирование предметов искусства началось в эпоху Возрождения: именно в этот период зарождается современный облик художественного музея, а само слово приобретает современное значение. Одним из крупнейших меценатов и покровителей искусства того времени был правитель Флоренции Лоренцо Медичи, получивший прозвище Лоренцо Великолепный. 
История создания старейших художественных музеев, таких как Уффици, Прадо, Лувр и др. восходит к XVI в. К этому времени относится появление первых учреждений музейного типа – галерей, «кунсткамер», «кабинетов». Наряду с ними в Европе в XVI – XVII веках получили большое распространение частные художественные коллекции, которые отражали интересы и художественные вкусы их владельцев – представителей знати и богатых буржуа.

В XVIII в. публичные музеи становятся неотъемлемой частью общественной жизни. В 1750 г. в Париже картины в Люксембургском дворце были два дня в неделю разрешены для публичного показа, в первую  очередь студентам и деятелям искусства, позднее они были переданы в коллекцию Лувра.

Первым музеем нового типа стал Британский музей в Лондоне. Он был открыт в 1753 г., но для его посещения необходимо было письменно зарегистрироваться. Первым большим публичным музеем стал Лувр: он был открыт для широкого посещения в 1793 г. Формирование основных европейских музеев завершилось в XIX в, когда они стали доступны для широкой публики, таких как  Музей истории искусств в Вене, Национальная галерея и галерея Тейт в Лондоне, Старая и Новая Пинакотеки в Мюнхене и др.
Художественный музей – уникальное средство межчеловеческого общения, поскольку язык искусства понятен всем. С целью поддержки и развития деятельности музеев в 1947 году была создана международная организация ICOM (International Council of Museums). Эта организация, включающая в себя более 7000 участников из 119 стран мира, тесно сотрудничает с UNESKO и другими международными организациями. ICOM собирается каждые три года в одной из стран – участниц. 

Изучаемый студентами Казахского Национального Университета имени аль – Фараби курс «Мировые музеи» позволяет ознакомиться с коллекциями крупнейших мировых собраний живописи, скульптуры, графики и декоративно – прикладного характера; сосредоточить свое внимание на их особенностях; иметь представление о профиле музея, о том, какое место он занимает в мировой художественной культуре. Учебное пособие подготовлено в соответствии с требованиями, предъявляемыми к использованию новых технологий обучения в сфере подготовки специалистов высшего образования. К пособию прилагаются методические указания, глоссарий, тематика рефератов, список дитературы.

Организационно – методические указания
Цель: Развитие гуманитарной культуры студентов в сопряжении с их профессиональным образованием; выявить основные концептуальные  моменты истории культуры Нового времени и мировой культуры новейшего времени на примере развития музеев; рассмотреть закономерности и особенности культурного развития в различные эпохи человеческой истории в разных регионах мира, выработать понимание своеобразия культур других народов; способствовать самостоятельному осмыслению будущими специалистами проблем культуры. Курс «Мировые музеи» излагается с упоминанием имен художников, работы которых представлены в собрании музея и заслуживают особого внимания.
Задачи учебного пособия: 

- изучение многообразия художественных и иных ценностей, хранящихся в музеях;

- ознакомить студентов с основными «языками искусства»;

- сформировать интерес к культурному многообразию, заключенному в музейных предметах;

- стимулировать творческую активность студентов при изучении музеев.

Перспективы и смежные курсы дисциплины: культурология, история древнего мира, история средних веков, новая и новейшая история, философия.

Знания и умения студентов, необходимые при изучении дисциплины:

- знание истории художественной культуры в различные исторические периоды;

- умение анализировать основные стили и направления искусства;

- владение базовыми понятиями музееведения и искусствоведения;

- умение использовать научные методы познания, способствующие определению основных закономерностей развития культуры и искусства. 

I. МУЗЕИ АВСТРИИ

1.1.Музей истории искусства в Вене

Музей истории искусства в австрийской столице входит в десятку крупнейших художественных музе​ев мира. Осмотреть его экспо​зиции за один день практически невозможно — если только бегом, наспех. Но разве можно не задержаться перед хранящимися здесь всемирно известными по​лотнами Брейгеля, Тициана, Тинторетто, Джорджоне?
Музей истории искусства в Вене называют мате​рью всех австрийских музеев. Его история напрямую связана с австрийской императорской династией Габ​сбургов. Их вкусам и пристрастиям обязаны художе​ственные коллекции многих музеев Вены. Габсбурги были не только просвещенными монархами и весьма утонченными ценителями искусства, но и щедрыми меценатами. Они пополняли свои картинные галереи бесценными шедеврами живописи, собирали коллек​ции ювелирных изделий, оружия и древностей. Для работы в своих дворцах приглашали самых извест​ных художников и скульпторов.
У истоков Музея истории искусства стоял эрц​герцог Фердинанд Тирольский (1529—1595). Значи​тельный вклад в умножение сокровищ, составивших потом гордость музея, принадлежит племяннику эрц​герцога — Рудольфу II. Столицу своей империи он перенес в Прагу, и здесь в его резиденции сложилась та необычная и богатейшая коллекция произведений прикладного искусства и скульптуры, которая стала одной из лучших в Европе того времени.
В 1576 г. Рудольф II стал императором Священной Римской империи. Он прославил свое имя покрови​тельством искусствам, и сам любил рисовать, а также полировать драгоценные камни, придавая им желае​мую форму. В многочисленных мастерских его дворца лучшие мастера вырезали для него камеи из агата и других камней, вставляли драгоценные камни в пре​красные оправы из золота и серебра. Может быть, ув​лечение императора гранильным делом и вызвало у него желание сделать себе новую императорскую корону, которая и была изготовлена в самом начале XVII в. в форме диадемы, украшенной драгоценными камнями, а пространство между ними было заполнено жемчу​гом. Диадему венчают восемь геральдических лилий, покрытых драгоценными камнями и жемчугом, в каж​дую лилию сверху вставлена крупная жемчужина. Возвышающиеся над венцом пластины наклонены к центру, что делает ее похожей на епископскую митру. На этих пластинах запечатлены некоторые весьма экс​центричные сцены из жизни самого императора, на​пример его прогулки по саду с львом по кличке Отакар, которого он воспитывал с самого рождения.
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Венский музей истории искусства

В Музее истории искусства находится и корона XVII в., принадлежавшая одному из соперников импе​ратора Рудольфа — князю Трансильвании. Эта замеча​тельная корона увенчана крупным изумрудом и укра​шена 188 драгоценными камнями и 214 жемчужинами.

Много внимания уделял Рудольф II и своей кар​тинной галерее. Он вырос при испанском дворе, обла​давшем блестящим собранием произведений искус​ства. Здесь у Рудольфа II выработался собственный художественный вкус, который впоследствии позво​лил ему безошибочно приобретать лучшие полотна: А. Дюрера, Питера Брейгеля Старшего, Корреджо, итальянских маньеристов, которые потом составили славу венскому музею.

В императорской сокровищнице хранились юве​лирные украшения работы лучших мастеров, короны, камеи, драгоценные реликвии, всевозможные астро​номические приборы. В конце Тридцатилетней вой​ны (1618—1648) часть бесценной коллекции, а также картинная галерея были разграблены шведскими сол​датами королевы Христины. Из Праги вывезли 570 произведений искусства, принадлежавших Ру​дольфу II.

Его преемник, император Матвей I, снова перенес столицу в Вену, куда потом была переведена и боль​шая часть художественных ценностей из собраний Рудольфа II. Следующие правители династии Габс​бургов свою бурную собирательскую деятельность во многом направляли на пополнение картинной гале​реи. Например, при Марии-Терезии из всех дворцов и замков, ей принадлежавших, в Вену были переправ​лены наиболее ценные произведения искусства. Зна​чительное место в венской коллекции заняло и со​брание картин эрцгерцога Леопольда Вильгельма.

Пополнение императорского собрания шло и за счет даров. Так, очаровательный «Портрет инфанты Марии-Терезии» и «Портрет инфанта Филиппа Проспера» кисти Веласкеса оказались в Вене потому, что испанские Габсбурги поддерживали тесную связь с австрийским двором. Стремясь еще больше упрочить союз двух держав, они нередко заключали династи​ческие браки. В качестве свадебных подарков в авст​рийское собрание и поступили полотна Веласкеса.

В XVIII в. императорское собрание стало попол​няться еще и путем обмена. Таким образом импера​тор Франц II получил от своего брата эрцгерцога Фер​динанда (правителя Тосканы) из флорентийской га​лереи Уффици ряд полотен живописцев итальянской школы, а в XIX в. из Праги были привезены ценней​шие произведения искусства.

Как во время Тридцатилетней войны, так и в эпо​ху наполеоновского нашествия императорскому со​бранию был нанесен колоссальный ущерб. В 1809 г. 436 картин в качестве военных трофеев попали в Лувр. К счастью для Австрии, через шесть лет почти все они опять возвратились в Вену.

Как целостный музейный комплекс Музей исто​рии искусства в Вене сложился только к концу XIX в. и был открыт в 1891 г. С этого момента все император​ские собрания и коллекции перешли в ведение мини​стерства культуры Австрии и стали собственностью государства. Большую роль в формировании и изуче​нии венского собрания живописи сыграли искусство​веды Густав Глюк и Людвиг фон Бальдас. Их приобре​тения, а также некоторые частные пожертвования за​полнили пробелы, существовавшие ранее в венском собрании. После того как были приобретены полотна голландских и французских мастеров, а также масте​ров готики и Дунайской школы, в XVI—XVIII вв. му​зейная коллекция живописи получила свое заверше​ние.

В 1872—1891 гг. по проекту архитекторов Готфрида Земпера и Карла фон Хазенауэра для музея воз​двигли великолепное здание. Вместе с совершенно ана​логичным зданием Музея естественной истории оно сформировало ансамбль площади Марии-Терезии: здания-близнецы стоят по двум сторонам сквера с под​стриженным кустарником, а между ними — памятник императрице Марии-Терезии. Считается, что при со​здании этого ансамбля Земпер и Хазенауэр использо​вали «стиль итальянского Ренессанса», хотя в облике обоих музеев можно усмотреть лишь отдельные его черты. Центральная часть каждого музея напоминает барочную церковь с центральным куполом 60-метро​вой высоты и башенками. Выстроенные из серого пес​чаника довольно темного и теплого тона, здания музе​ев выглядят необыкновенно торжественно.

Оба музея были открыты в 1891 г. в присутствии императора Франца-Иосифа I. Разместившаяся в сте​нах Музея истории искусства, огромная художествен​ная коллекция Габсбургов впервые стала в полной мере доступной для широкой публики

Внутри музеи — особенно Музей истории ис​кусств — были отделаны чрезвычайно пышно; парадная лестница Музея истории искусств и сейчас поражает блеском позолоты, сиянием мрамора; в центре первой площадки — беломраморная группа Кановы. Сейчас в основном здании размещены египетские и восточные древности, произведения античного искусства, а так​же нумизматический кабинет с богатыми коллекция​ми монет и медалей, богатейшее собрание предметов прикладного искусства. Сначала здесь же находились коллекции старинного оружия и музыкальных инст​рументов, но позже они были переведены в Хофбург — бывший императорский дворец.

Музей обладает превосходным собранием древне​египетского, греческого и римского искусства. В его состав входит экспозиция античных подлинников, раз​мещенная на первом этаже, нумизматический кабинет, богатейшее собрание предметов прикладного искусст​ва. Второй и третий этажи занимает картинная гале​рея. В ней множество шедевров мировой живописи. Картины разных национальных школ и эпох — в ос​новном от XV до XVIII в. — экспонированы в больших залах с верхним светом, занимающих середину зда​ния, и анфиладе кабинетов с боковым освещением.

Итальянская — особенно венецианская — живо​пись эпохи Возрождения представлена здесь необы​чайно богато: Джорджоне, Тициан, Тинторетто. По​коряет своим очарованием «Мадонна дель Прато» («Мадонна в зеленом») Рафаэля (1506). Кроме того, выставлена серия полотен Караваждо, в числе кото​рых — «Давид и Голиаф» и «Мадонна дель Росарио» (оба —1607), несколько больших портретов кисти Веласкеса, картины Рембрандта и Рубенса, несколько лучших произведений Дюрера, среди них — «Муче​ничество десяти тысяч» (1508) и «Поклонение Свя​той Троице» (1511).

Собрание нидерландской живописи XV— XVII вв. отражает творчество практически всех пред​ставителей этой школы. Главная часть данного разде​ла — лучшее в мире по полноте и качеству собрание картин Питера Брейгеля Старшего. В него входят 15 его лучших работ, выставленных в отдельном зале: «Битва Масленицы и Поста» (1559), «Детские игры» (1560), «Вавилонская башня» (1563), «Крестный путь» (1564), «Черный день» (1565), «Охотники в снегу» (1565), «Вифлеем» (1566), «Избиение младен​цев» (1567), «Крестьянская свадьба» (1568/69), «Кре​стьянский танец» (1568/69) и др. Эти жанровые ком​позиции дают аллегорическое истолкование всей че​ловеческой жизни.

Рубенс представлен 36 полотнами, дающими пред​ставление обо всех этапах творчества великого фла​мандца. Здесь выставлена созданная им монументаль​ная алтарная картина «Алтарь святого Ильдефонсо» (1630—1632). Среди картин Ван Дейка выделяется «Портрет принца Рупрехта фон Пфальца» — образ юного, романтического аристократа.

Музею истории искусства принадлежит одно из лучших произведений знаменитого флорентийца Бенвенуто Челлини — парадная солонка (сальера), изготовленная по заказу французского короля Фран​циска I в 1540—1543 гг. Специалисты называют это небольшое изящное изделие из золота с эмалью «Моной Лизой в скульптуре» и оценивают в 50 млн евро. В ночь с 10 на 11 мая 2003 г. сальера была похищена, и нашли ее только два с половиной года спустя, 21 ян​варя 2006 г., закопанной в лесу неподалеку от города Цветтль. История с пропажей сальеры стала самым крупным похищением произведения искусства в ис​тории Австрии.

Частью музея является художественное собрание во дворце Нойе Хофбург. Оно включает в себя Хофягдкамеру — коллекцию предметов, связанных с им​ператорской охотой, и Рюсткамеру — коллекцию ору​жия и доспехов, а также собрание старинных музы​кальных инструментов. В структуру Музея истории искусств входят также Музей этнологии (с 2001 г.), Эфесский музей, Шатцкамера, где хранятся сокро​вища австрийской императорской короны, Конный музей в Штальбурге, Австрийский театральный му​зей и Музей императорских экипажей и придворных униформ в замке Шёенбрунн. Филиалом музея яв​ляется замок Амбрас в Инсбруке. В целом собрание венского Музея истории искусства является одной из самых больших и наиболее важных художествен​ных коллекций в мире.
1.2. Венский Бельведер

Дворец Бельведер является наиболее совершен​ным из сохранившихся дворцово-парковых ансамб​лей Вены. Свое название он получил в 1752 г., уже после того, как стал собственностью императорской фамилии. А первоначально дворец был построен для знаменитого полководца и генералиссимуса - прин​ца Евгения Савойского (1663—1736).

Строительство «обиталища австрийского Марса» растянулось на четверть века. В 1698 г. принц Евге​ний стал скупать участки на склоне холма, спускав​шемся к городу. В 1700 г. здесь начались работы по разбивке регулярного французского парка. Возводить Нижний дворец стали лишь в 1713 г., а центральное здание ансамбля, Верхний дворец, был построен уже в 1721—1723 гг. Ансамбль дошел до нас в почти неиз​мененном виде, за исключением ныне не существую​щих зверинца в верхней части парка и оранжереи око​ло Нижнего дворца.

Дворец строился по проекту известного австрий​ского зодчего Лукаса фон Хильдебрандта (1668— 1745). За основу общего плана Бельведера был взят, естественно, Версаль. При этом Хильдебрандт, исполь​зуя особенности местности, создал оригинальный и совершенно неповторимый ансамбль. По его замыслу в архитектуре и в оформлении обоих дворцов долж​ны были воплотиться воинская слава и величие зна​менитого полководца. И Хильдебрандт выполнил свою задачу блестяще. Его творение высоко оценили современники и продолжает вызывать восхищение и в наши дни.

Для ансамбля Бельведера характерно редкостное благородство облика, проявившееся в сочетании па​радного величия и непринужденной простоты, широ​ты размаха и соразмерности человеческим масшта​бам. Оба дворца гармонично сочетаются друг с дру​гом и с пространством парка. Вместе с тем по основному архитектурному замыслу они сильно раз​нятся: Нижний по сравнению с внушительным Верх​ним кажется всего лишь садовым павильоном.

С самого начала ансамбль был задуман как бы об​ращенным лицом к городу. Нижний дворец своим па​радным въездом выходит на Реннвег — дорогу, веду​щую к центру Вены. За полукругом ворот с двумя па​вильонами по сторонам раскрывается «почетный двор», окруженный одноэтажными строениями. Они очень просты, и поэтому центральная часть главного корпуса, украшенная колоннадой, кажется особенно нарядной. Эта изящная умеренность присутствует и в легком рисунке орнамента, и в мелких формах декора на сте​нах дворца. Контрастом им является пышное убран​ство внутренних помещений. Напоминанием о том, что этот «маленький Версаль» строился для великого пол​ководца и первого вельможи страны, служат много​численные военные трофеи, шлемы, мечи, щиты, укра​шающие стены центрального Мраморного зала. Роспись плафона посвящена теме «Апофеоз принца Евгения» и принадлежит кисти итальянского живописца Альтомонте. Здесь, среди белоснежных облаков, Аполлон и другие боги Олимпа прославляют символический дар папы римского — шлем и меч, которые тот преподнес принцу Евгению Савойскому, защитнику христианс​кого мира от турок.

Интерьеры залов Нижнего дворца, протянувших​ся двумя анфиладами, буквально ошеломляют зри​теля пышностью убранства, переливами цветного мра​мора, мерцанием позолоты, белоснежной лепниной, золотистыми, красноватыми и голубыми тонами рос​писей. Мраморную галерею, отделанную красным мрамором и рельефами в технике стукко, сменяет Зеркальный кабинет, пространство которого кажется нереальным из-за обилия зеркальных отражений. Стены и потолок небольшого зала Гротесков покры​ты причудливым тонким орнаментом.

От Нижнего дворца открывается великолепный вид на величественный, стоящий на вершине холма Верхний дворец. Между дворцами — регулярный сад с зелеными лужайками, подстриженными кустами, фонтанами, лестницами, бассейнами, декоративными вазами и статуями. Его создателем был французский садовник Клод Жирар, ученик знаменитого Андре Ленотра.

Если Нижний дворец, несмотря на всю свою рос​кошь, выглядит скорее парковым павильоном, то Вер​хний дворец сооружен поистине с королевским раз​махом. Средняя часть здания — трехэтажная, боко​вые крылья выстроены в два этажа. Статуи, рельефы, сложные обрамления окон, рустовка цоколя играют роль декора, но при этом архитектор точно соразме​рил его пропорции: все пластические детали не слиш​ком крупны, они подчинены архитектуре. Отсюда — бросающееся в глаза сдержанное изящество оформления дворца. Большой бассейн, расположенный пе​ред центральным фасадом, отражает и умножает его красоту.

Один из основных архитектурных мотивов Верх​него дворца парадная лестница. Поднимающиеся по ней должны были проникнуться торжественностью момента, ощутить свое приближение к вершинам об​щественной иерархии. Лестничные марши украшены лепниной, своды поддерживают могучие фигуры ат​лантов. Лестница ведет на третий этаж, где открыва​ется настоящее царство света и роскоши. Как и в Ниж​нем дворце, главное помещение здесь — Мраморный зал, стены которого украшают пилястры из краснова​того мрамора с позолоченными капителями. В прос​тенках, на потолке, над окнами помещены живопис​ные картины, выдержанные в пышном барочном сти​ле. С балкона Мраморного зала открывается великолепный вид на Вену, который запечатлен на полотнах многих художников, начиная с XVIII в.

В отличие от Нижнего дворца интерьеры Верхне​го Бельведера сохранились далеко не полностью. Од​нако и то, что уцелело, сохранило дух торжественно​го величия, характерный для этого дворцового ансам​бля. Великолепен зал Фресок, стены и потолок которого покрыты росписями итальянских мастеров Фанти и Карлоне. В некоторых залах Верхнего Бель​ведера сохранились изящные рельефы, золоченые ор​наменты, живопись известных итальянских худож​ников Солимены, Джакомо дель По, Карлоне.

Дворец Бельведер служил летней резиденцией Евгения Савойского более десяти лет. В 1736 г. принц умер. Его наследница в 1752 г. продала дворец авст​рийской императорской семье. В 1776 г. в Верхнем Бельведере разместилась императорская картинная галерея, перевезенная сюда из дворца Штальбург. В 1781 г. галерея была открыта для публики. В Ниж​нем Бельведере жили члены имперского семейства вплоть до 1804 г., а во время наполеоновских войн сюда было перемещено художественное собрание зам​ка Амбрас близ Инсбрука.

В 1897 г. Верхний Бельведер реконструировали по проекту архитектора Эмиля фон Фюрстера, и он стал резиденцией наследника австрийского трона, эрцгер​цога Франца Фердинанда. Эрцгерцог жил во дворце с 1899 г., а его военная канцелярия находилась в Ниж​нем Бельведере. В бывшей оранжерее Нижнего Бель​ведера расположилась созданная в 1903 г. «Современ​ная галерея», где выставлялись работы ведущих авст​рийских художников той поры. В 1909 г. директор галереи Фридрих Дорнхоффер расширил собрание, стремясь охватить все периоды австрийского искус​ства. Отныне она стала называться «Императорская и Королевская Австрийская государственная галерея». После того как в 1914 г. эрцгерцог Франц Ферди​нанд был убит в Сараево, дворец пустовал несколько лет. В 1918 г., после крушения габсбургской монар​хии, его постройки были переданы в распоряжение нового музея — Австрийской галереи, созданного на базе прежнего собрания. Коллекции музея были реорганизованы, в их состав вошли произведения не только австрийского, но и мирового искусства. В 1923 г. в Нижнем Бельведере был открыт музей искусства эпохи барокко, а в 1924 г. в Верхнем Бель​ведере начала действовать галерея искусства XIX в.

После Второй мировой войны, во время кото​рой ансамбль Бельведера подвергся разрушитель​ным бомбардировкам, музей был вновь реорганизо​ван. В оранжерее Нижнего Бельведера разместилось собрание готического искусства, коллекции Верхне​го Бельведера пополнились произведениями масте​ров национальной школы XX в., а работы европейс​ких художников XIX—XX вв. были переданы в Но​вую Галерею в Штальбурге, где оставались до 1986 г., а затем снова возвращены в Бельведер. Таким обра​зом, весь архитектурный ансамбль Бельведера ныне сам по себе является музеем и одновременно слу​жит помещением для музеев. Его художественные коллекции охватывают период от позднего средне​вековья до XXI в.

В Верхнем Бельведере сегодня выставлены про​изведения австрийских и европейских художников XIX—XX вв. Экспозиция первого этажа охватывает период 1870—1900 гг. Здесь представлены все веду​щие стили той поры: историзм, реализм, символизм, импрессионизм. Интересны полотна группы австрий​ских художников, известных как «воздушные имп​рессионисты» — Эмиля Якоба Шиндлера, Карла Шуха и Тины Блау. Их работы можно сравнить с кар​тинами французских «барбизонцев» — Жана-Фран​суа Милле, Шарля-Франсуа Добиньи и Камилла Коро. В отличие от этих спокойных, «воздушных» работ, купающихся в свете, картины Ганса Макарта (1840—1884) — «короля» австрийских живописцев второй половины XIX в., и близкого ему по духу не​мецкого художника Ансельма Фейербаха вдохновле​ны античностью и древней мифологией. Течение сим​волизма выразительно представлено работами Мак​са Клингера (1857— 1920). С шедеврами французского импрессионизма можно познакомиться в Мраморном зале Верхнего Бельведера, где экспонируются произ​ведения Клода Моне, Огюста Ренуара, Эдуарда Мане. Восточное крыло первого этажа отведено под выстав​ку работ Ван Гога.

На втором этаже Верхнего Бельведера— творче​ство мастеров 1800—1860 гг. Здесь представители нео​классицизма: Ангелика Кауфманн, Фридрих Хайнрих Фюгер и Франсуа Паскаль Симон Жерар. Рабо​ты Людвига Фердинанда Шнорра фон Каролсфельда, Каспара Давида Фридриха и Йозефа Антона Коха наглядно характеризуют зарождение и развитие ро​мантизма в немецкой и австрийской живописи пер​вой половины XIX в. Искусство бидермейера (ок. 1820—1860 гг.) представлено многочисленными пор​третами, пейзажами и жанровыми сценками, автора​ми которых являются Фридрих фон Амерлинг, Йозеф Данхаузер, Рудольф фон Альт и Фердинанд Ге​орг Вальдмюллер. Галерея Бельведер обладает самым большим в мире собранием картин венского бидермейера.

Венское искусство начала XX в. хорошо представ​лено на постоянной выставке «Вена 1900-х гг. и ис​кусство классического модерна». Здесь практически безраздельно царят два выдающихся мастера модер​на: Густав Климт и Эгон Шиле. Среди выставленных работ — две всемирно известные картины Климта «Юдифь» и «Поцелуй». Многоцветный, разбитый на сотни маленьких цветных панелей причудливый ор​намент в полотнах Климта сочетается со стилизован​ными, но увиденными во всей их привлекательности или неприглядности фигурами людей. В живописи Эгона Шиле развившийся в австрийском искусстве экспрессионизм сочетался с манерами стиля модерн. Его живопись и графика отмечены нервными цвето​выми контрастами, отточенным рисунком. Э.Шиле даже иногда считают одним из крупнейших представите​лей экспрессионизма, хотя он никогда не принадле​жал к этому течению.
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 Г.Климт. Поцелуй. 1908 г. 

Нижний дворец был обращен в музей еще в 1808 г. В 1834 г. сюда были перемещены императорский ну​мизматический кабинет и собрание древностей. В 1923 г. в Нижнем Бельведере открылся Музей барокко, где представлены австрийская живопись и скульптура XVII—XVIII вв. Здесь особенно много работ живописца Франца Антона Маульберча, при​дворного скульптора Георга Доннера, а также другого крупнейшего австрийского скульптора XVIII в. — Франца Ксавера Мессершмидта. В Мраморной гале​рее стоят его монументальные и чрезвычайно тонко проработанные портретные статуи императрицы Марии-Терезии и ее супруга, выполненные из свинцо​вого сплава. Хранятся в Бельведере и прославившие мастера «характерные головы» — забавные своеобраз​ные гротескно-типажные этюды. В Зеркальном каби​нете можно видеть двухметровую мраморную группу «Апофеоз принца Евгения Савойского», характерную для барокко аллегорию с нагромождением фигур; сам принц показан в сильном, несколько манерном дви​жении. Он немолод, на его обрюзгшем крупном лице, прикрытых тяжелыми веками глазах лежит оттенок отрешенной усталости.

В собрании музея представлены и произведения других мастеров эпохи барокко — Мартино Альтомонте, Павле Трогера, Мартина Иоханна Шмидта. И хотя выставленная здесь живопись отражает в ос​новном религиозную и мифологическую тематику, среди полотен немало портретов государственных де​ятелей кисти Мартина ван Мейтенса, Яна Купецки и Кристиана Сейболда, картина «Наполеон на перева​ле Сен-Бернар», выполненная Жаком-Людовиком Давидом в стиле неоклассицизма, а также пейзажи, пасторали и жанровые сценки, дающие наглядное представление о живописи Австрии, Южной Герма​нии и Богемии в эпоху расцвета барокко.

В значительной степени перестроенном здании оранжереи рядом с Нижним Бельведером с 1929 по 1938 г. размещалась экспозиция Современной гале​реи, а ныне располагается Музей средневекового ав​стрийского искусства, где хранятся памятники XII— XV вв. — скульптура и живопись как безымянных, так и известных мастеров. Основная часть экспозиции посвящена периоду поздней готики. Среди представ​ленных здесь творений — работы тирольского масте​ра Микаэля Пахера и уроженца Зальцбурга Конрада Лайба, а также мастера из Пассау Руланда Фрюауфа (все — второй половины XV в.); части большого алтаря — шедевр Руланда Фрюауфа.

Венский Бельведер — один из самых известных музеев мира. Его выдающаяся роль в художествен​ной жизни австрийской столицы вполне соответству​ет его ценности для истории искусства. Бельведеру довелось стать местом и важного исторического со​бытия: здесь 15 мая 1955 г. был подписан Государ​ственный договор, положивший начало новому этапу развития Австрии. 

1.3. Музей Лихтенштейнов

Музей Лихтенштейнов иногда называют самым молодым художественным музеем Вены, хотя на са​мом деле его история (если брать за точку отсчета 1807 г., когда музей впервые открылся для публично​го обозрения) насчитывает около двухсот лет. После более чем полувекового перерыва 28 марта 2004 г. музей вновь распахнул свои двери, открыв для широ​кой публики сокровища одного из крупнейших и са​мых старых частных собраний в мире.

Коллекция княжеского семейства Лихтенштейн — ныне суверенных правителей одноименного княже​ства, одного из самых маленьких государств Европы — начала складываться еще в XVI в. В ту пору в арис​тократической среде вошло в моду коллекциониро​вание и меценатство, и княжеский дом Лихтенштей​нов — одна из самых древних фамилий Европы, ис​тория которой восходит к XII в. — не мог остаться в стороне от этого увлечения. Основы фамильной кол​лекции заложил князь Карл I Лихтенштейн (1569— 1627). Назначенный императором Рудольфом II на​местником Богемии, он заказал скульптору Адриану де Фризу (1545—1626) две бронзовые скульптуры в натуральную величину: «Христос в темнице» и «Свя​той Себастьян». Княжеское собрание было значитель​но расширено сыном Карла I, Карлом Эусебиушем (1611-1684). Его имя связано также с постройкой многочисленных замков и дворцов в Моравии, Ниж​ней Австрии и Вене. Страсть к строительству и меце​натству князь сумел привить своему сыну и наслед​нику Иоганну Адаму Андреасу, с детства внушая ему, что деньги должны использоваться только для того, чтобы оставить после себя «прекрасные и вечные па​мятники». В дальнейшем князь Иоганн Адам Андреас (1657—1712) существенно пополнил семейную кол​лекцию, купив ряд полотен Питера Пауля Рубенса (включая цикл «Деций Мус»), Антониса ван Дейка и других фламандских мастеров эпохи барокко. Князь Йозеф Венцель (1696—1772), будучи послом Авст​рийской империи в Париже, привез из Франции боль​шое собрание работ французских живописцев. Он также заказал известному венецианскому мастеру Бернардо Белотто два вида летнего дворца Лихтенш​тейнов в Росау; ныне здесь размещается Лихтенштей​нский музей.

Построил этот дворец князь Иоганн Адам Андре​ас, следуя завету своего отца оставлять после себя толь​ко «прекрасные и вечные памятники». Первоначаль​но он заказал проект знаменитому венскому мастеру эпохи барокко Иоганну Бернхарду Фишеру фон Эрлаху (1656—1723), однако затем изменил свое реше​ние и обратился к итальянскому зодчему Доменико Эгидио Росси (1659—1715). После 1692 г. над пост​ройкой дворца работал архитектор Доменико Мартинелли (1650—1718). Приняв концепцию Росси, он внес в проект множество изменений и дополнений. Результатом стало строгое, четкое по пропорциям и формам сооружение, напоминающее античные пост​ройки времен Римской империи. В нижнем этаже его — поддерживаемая мощными колоннами сквоз​ная галерея, соединяющая парадный фасад дворца с садовым.

Над украшением здания также работали в основ​ном итальянские мастера. Князь мечтал, чтобы его дворец был внутри целиком расписан фресками, и настойчиво приглашал к себе одного из ведущих фрес​кистов той поры, Маркантонио Франческини (1648— 1729), уроженца Болоньи, расписывавшего зал сове​та во Дворце дожей в Генуе (эта живопись погибла в 1722 г. во время пожара). Однако длительная пере​писка со знаменитым болонцем не принесла резуль​тата: Франческини соглашался изготовить эскизы для фресок, но не мог приехать в Вену, чтобы лично рас​писывать княжеский дворец. Впрочем, князю все же удалось уговорить мастера написать для дворца в Ро​сау серию станковых полотен. А залы, комнаты и лес​тницы дворца расписывали австрийский художник Иоганн Михаэль Роттмайр (1654—1730) и знамени​тый итальянец Андреа дель Поццо (1642—1709). Ки​сти последнего принадлежит монументальный плафон в зале Геркулеса (1704). Стукковое оформление ин​терьеров создано итальянским мастером Сантино Бусси (1664—1736); это — редкий для Вены образец барочного декора, почти без изменений сохранивше​гося до наших дней. Князь Иоганн Адам Андреас не пожалел сил и средств и на то, чтобы разбить вокруг дворца роскошный барочный сад, украшенный скуль​птурами Джованни Джулиани (1663—1774); наряду с парком дворца Бельведер Лихтенштейнские сады являют собой наиболее внушительный пример садо​во-паркового искусства первой половины XVIII в. в Вене.

Разросшееся художественное собрание Лихтенш​тейнов переехало в стены летнего дворца в Росау в 1807 г., а до этого оно располагалось в старом княжес​ком доме в Вене. Князь Иоганн I (1760—1836) попол​нил его работами старых голландских и итальянских мастеров, а Алоиз II (1796—1858) коллекционировал работы современных живописцев, заложив основы для уникального собрания венского бидермейера. Внима​ние князя Иоганна II (1840—1929) было сосредоточено на работах мастеров XIV—XVI вв. Пользуясь советами известного немецкого историка искусства и музейного деятеля Вильгельма Боде (в 1896 г. опубликовавшего первую иллюстрированную монографию о собранииЛихтенштейнов), он приобретал шедевры ранней ита​льянской и голландской живописи.

Собрание Лихтенштейнов до 1938г.оставалось одной из достопримечательностей австрийской сто​лицы, играя заметную роль в художественной жизни Вены. Однако гитлеровская оккупация Австрии зас​тавила княжеское семейство из предосторожности перенести фамильную коллекцию из Вены в Вадуц, столицу маленького нейтрального княжества Лихтен​штейн. Без малого шестьдесят лет уникальное собра​ние хранилось в Музее искусств в Вадуце и лишь в 2004 г. вернулось в Вену.

Подготовка к открытию музея велась более трех лет. Лихтенштейнский дворец в Росау был полнос​тью отреставрирован, восстановлены записанные по​здней живописью в конце XIX в. великолепные фрес​ки Иоганна Михаэля Роттмайра. На двух этажах на площади 2300 кв. м ныне располагаются драгоценные картины и скульптуры, отражающие все главные пе​риоды художественной истории Европы, от раннего ренессанса до романтизма.

Сегодня собрание Лихтенштейнов включает в себя около 1500 картин, включая шедевры таких мас​теров, как Лукас Кранах Старший, Рафаэль, Гвидо Рени, Питер Брейгель, Питер Пауль Рубенс, Антонис ван Дейк, Франс Хальс, Рембрандт; скульпторы Ад​риана де Фриза и Антонио Кановы. Помимо картин и скульптур в собрании — эмали, изделия из слоновой кости, оружие, фарфор, гобелены и мебель. Огром​ный — около 600 кв. м — зал Геркулеса украшает ве​ликолепная фреска работы Андреа дель Поццо, изоб​ражающая Олимпийских богов. В просторном Sala Terrena (итальянская лоджия с росписью и лепниной) посетители могут увидеть великолепную, прекрасно сохранившуюся карету, принадлежавшую император​скому послу в Париже князю Йозефу Венцелю фон Лихтенштейну.

Экспозиция музея во многом уникальна. Напри​мер, только здесь и нигде более в Вене можно позна​комиться с итальянской живописью эпохи кватрочен​то; в числе представленных здесь мастеров — сиенец Наддо Сескарелли, Джованни Баронцио, работавший преимущественно в Римини, флорентийские живо​писцы Лоренцо Монако, Пьеро ди Козимо, Андреа дель Сарто. Триптих «Поклонение волхвов, Распя​тие и Семь святых» (ок. 1345 г.) долгое время припи​сывался великому Джотто (1267—1337), однако ныне установлено, что его автором является Джованни Ба​ронцио. В Римини, где работал этот художник, стиль Джотто существенно повлиял на местную школу жи​вописи. На основе единственной подписанной и да​тированной работы Баронцио, хранящейся в галерее Урбино, триптих датирован приблизительно 1345 г.

Андреа Мантенья вошел в историю мирового ис​кусства как живописец, однако в собрании Лихтенш​тейнов он представлен прежде всего как скульптор: здесь хранится небольшая (35 см) бронзовая статуэт​ка «Святой Себастьян», созданная, как это недавно установлено, Андреа Мантеньей, возможно, по заказу двора герцогов Гонзага в Мантуе. Другим скульптур​ным шедевром является «Святой Иоанн Креститель» работы Якопо Сансовино (ок. 1540—1550).

Собрание Лихтенштейнов изобилует превосход​ными образцами портретной живописи XV—XVII вв. В этой секции представлены работы Рафаэля, Франческо Сальвиати, Бартелеми д'Эйка, Лукаса Кранаха Старшего, Антониса ван Дейка, Франса Хальса. «Потртет саксонского принца-электора Фридриха III Муд​рого» кисти Кранаха (1532) является одной из жемчу​жин этого собрания. Он является частью триптиха, который помимо образа Фридриха III Мудрого вклю​чал в себя портрет его брата Иоганна и патрона Лукаса Кранаха — саксонского принца-электора Фридриха Великодушного. Художник изобразил принца как ме​цената, покровителя художников и ученых (он был фактическим основателем университета в Виттенберге). Здесь нет никаких внешних отличительных при​знаков власти — ни короны, ни скипетра, ни прочих атрибутов. Властна сама горделивая фигура Фридри​ха, особенно его лицо, которое художник постарался выписать с почти скульптурной тщательностью. В та​кой же манере выписаны тонкие руки принца. Зато все остальные части фигура изображены почти силуэтно — этим приемом мастер постарался максимально пере​дать индивидуальность портретируемого.

В числе работ Антониса ван Дейка в собрании Лихтенштейнов хранится «Святой Иероним» (ок. 1615—1616). Эта картина — самая ранняя большая работа художника, где использован религиозный сю​жет. Молодой еще в ту пору живописец изобразил Иеронима — автора перевода Библии на латинский язык — одновременно и как святого отшельника, уда​лившегося в пустыню, и как ученого, занятого своим важным делом на лоне природы, безмятежность ко​торой подчеркивается спящим у ног Иеронима львом.

Картина Рембрандта «Купидон с мыльным пузы​рем» (1634) в аллегорической форме передает раз​мышления художника о бренности и быстротечности всего сущего. Развалившийся на кровати, покрытой красной тканью, шаловливый Купидон беспечно пус​кает мыльные пузыри; эти пузыри, увы, эфемерны и недолговечны, как и любовь (Купидон — бог любви), как и вся человеческая жизнь... Это полотно — ти​пичная ранняя работа Рембрандта.

Собрание Лихтенштейнов располагает одной из самой обширных в мире коллекций полотен Рубенса — 33 работы, собиравшиеся на протяжении трех веков и охватывающие все периоды творчества этого мастера. Центром этого весьма репрезентативного со​брания является цикл «Деций Мус» (1616—1617), по​вествующий о подвигах и героической смерти леген​дарного римского консула Деция Муса, покрывшего себя славой в войне между римлянами и самнитами в 340 г. до н.э. В эпоху античности история Деция Муса была популярным и часто приводившимся различными авторами exemplum virtutis  — примером исключительной добродетели. Один из отцов хрис​тианской церкви, св. Августин, также приводил при​мер Деция Муса в качестве образца поведения хрис​тиан в обществе. Опираясь на это положение, Рубенс в своих полотнах попытался провести параллель меж​ду самопожертвованием римского консула и муче​ничеством святых.
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П.П. Рубенс. Венера у зеркала. Ок. 1615 г.

Рубенс создал этот цикл из шести картин, напи​санных маслом на картоне («Жертвоприношение и гадание», «Деций Мус готовится к смерти», «Деций Мус обращается к легионерам», «Победа и смерть Деция Мусса в бою», «Похороны Деция Муса», «Тро​фей») по заказу брюссельских производителей гобе​ленов Яна Раеса и Франса Свеертса; предполагалось, что они будут перенесены на гобелены. В 1693 г. кар​тины приобрел князь Иоганн Адам Андреасо фон Лих​тенштейн в Антверпене; они демонстрировались в га​лерее городского дворца Лихтенштейнов в Вене, с 1807 по 1938 г. были выставлены в Лихтенштейнском дворце в Росау, ныне возвращены на прежнее место.

К числу ранних произведений Рубенса принадле​жит «Портрет Клары Серены Рубенс» (ок. 1616 г.), на которой изображена пятилетняя дочь художника; это один из наиболее трогательных детских портретов в истории европейского искусства. Обезоруживающая прямота, с которой ребенок смотрит на зрителя, совер​шенно нетипична для портретной живописи той поры; она, несомненно, выражает близкие, доверительные отношения между отцом и дочерью. Портрет, вероят​но, предназначался для семьи, но не для продажи.

Два сына художника — Альберт и Николаус — запечатлены на двойном «Портрете Альберта и Николауса Рубенсов» (ок. 1626—1627). Как и дочь Кла​ра Серена, это были дети от первого брака Рубенса с Изабеллой Брант. На момент создания портрета маль​чикам было тринадцать и девять лет соответственно. Николаус (1618—1655), младший, выглядит очень непосредственно. Он совершенно игнорирует зрите​лей и, кажется, озабочен только игрой со своим щег​лом, которого он привязал к ленте, — популярная дет​ская забава в то время. В отличие от своего младшего брата Альберт (1614—1657) выглядит серьезным, по​чти взрослым. Известно, что отец с детства прививал ему любовь к чтению и дал мальчику классическое образование. Свою первую поэму на латинском язы​ке Альберт Рубене написал в возрасте тринадцати лет; книга в его руке ясно указывает на академический склад ума юноши (в конечном счете Альберт Рубенс стал одним из наиболее уважаемых и авторитетных ученых в области греко-римской античности).

«Пейзаж с доярками и коровами» (1616) считает​ся одним из самых первых пейзажных полотен в твор​честве Рубенса. Он принадлежит к группе картин, пер​воначально украшавших дом художника в Антверпе​не, и оставались они в его владении вплоть до конца жизни. Рубенс писал пейзажи, как правило, по соб​ственной инициативе, свободный от ограничений, на​кладываемых заказчиками. В картине «Пейзаж с до​ярками и коровами» художник, по-видимому, ожи​вил образцы итальянской пейзажной живописи.

Коллекция Музея Лихтенштейнов не очень вели​ка — около 3 тыс. экспонатов, однако ее качеству мо​гут позавидовать крупнейшие музеи мира. К этому стоит добавить библиотеку, насчитывающую около 10 тыс. томов; она располагается на первом этаже двор​ца (сегодня в ней также устраиваются выставки гра​фики). Поскольку в постоянной экспозиции музея выставлена лишь одна седьмая часть собрания Лихтенштейнов, в залах дворца периодически устраива​ются временные тематические выставки, посвящен​ные искусству отдельных периодов.

1.4.Музейный квартал Вены

Расположенный в центре Вены Музейный квар​тал входит в десятку крупнейших культурных комп​лексов мира наряду с Вашингтонским Моллом и бер​линским Островом музеев. Здесь на площади в 60 тыс. кв. м разместилось более двадцати крупных, средних и совсем небольших культурных учрежде​ний, в числе которых — Музей Леопольда, Музей со​временного искусства Фонда Людвига, галерея «Кунстхалле», Детский музей, Хореографический центр «Танцевальный квартал» и т.п. Музейный квартал стал одним из главных центров современного австрийско​го искусства и одновременно — любимым местом от​дыха горожан и гостей Вены. Ежегодно квартал при​нимает более миллиона посетителей.

В архитектурном облике Музейного квартала удачно объединились старое и новое, исторические и современные постройки. Основой для него послужил ансамбль старых императорских конюшен, построен​ный в 1713—1723 гг. по проекту Иоганна Бернгарда Фишера фон Эрлаха. С 1921 г. это здание, получив​шее название «Ярмарочного дворца», использовалось для проведения ярмарок и выставок. Еще в 1980 г. родилась идея создания на его базе крупного куль​турного центра, однако в реальности к реконструкции бывших дворцовых конюшен приступили только в апреле 1998 г. Тремя годами позже Музейный квартал был открыт (в два этапа — в июне и сентябре 2001 г.). Общая стоимость строительных работ соста​вила два миллиарда евро.

Одной из главных достопримечательностей квар​тала стал Музей Леопольда — крупнейшее в мире со​брание произведений австрийского искусства XIX— XX вв. В его основу легла коллекция Рудольфа и Эли​забет Леопольдов, собиравшаяся на протяжении пяти десятилетий. В августе 1994 г. эта коллекция была передана в распоряжение частного Фонда Леопольда, созданного при участии австрийского правительства и Национального банка Австрии. С этого времени фонд организовывал в Австрии и за границей много​численные выставки, а с открытием Музея Леополь​да в Музейном квартале в 2001 г. выдающееся собра​ние шедевров современного австрийского искусства, включая самую большую в мире коллекцию работ Эгона Шиле, впервые стало в полной мерс доступ​ным всеобщему обозрению.

В выстроенном на участке старых императорских конюшен четырехэтажном здании музея — оно выг​лядит как белый куб, облицованный ракушечни​ком, — разместилось более 5 тыс. произведений вы​дающихся австрийских мастеров, внесших огромный вклад в европейское искусство рубежа XIX—XX вв.: Густава Климта, Эгона Шиле, Оскара Кокошки, Ри​харда Герстля, Альбина Эггер-Линца, Фердинанда Георга Вальдмюллера, Фридриха Гауэрманна, Авгус​та фон Петтенкофена, Антона Ромако, Карла Шуха, Герберта Бёкля, Альфреда Кубина, Эмиля Якоба Шиндлера и многих других. Их картины, рисунки и графические работы охватывают временной период в два века и отражают все художественные направле​ния той поры.

Представителями бидермейера и «старой венс​кой» школы выступают Фридрих Гауэрманн, Иоганн Баптист Райтер и конечно же Фердинанд Георг Вальдмюллер (1793—1865) — крупнейший австрийский живописец первой половины XIX в., профессор Вен​ской Академии художеств. Для его манеры письма характерна почти фотографическая точность в пере​даче натуры. Представленные здесь пейзажи, портре​ты, простоватые жанровые сценки, сцены охоты на​глядно характеризуют австрийское искусство той поры, когда Вена являлась одним из крупнейших ху​дожественных центров Европы. Историческая школа представлена работами Ганса Канона (1829—1885) и Ганса Макарта (1840—1884), на короткое время заво​евавшего славу едва ли не самого популярного венс​кого художника. Пейзажи Иоганна Баптиста Райтера, Тины Блау, Ольги Визингер-Флориан представ​ляют собой австрийский вариант импрессионизма. Манерно-экспрессивная живопись Антона Ромако (1832—1889) — портреты, пейзажи, мифологические сюжеты — предвещает появление «венского модерна», представители которого выступали за отказ от кон​сервативных академических традиций. В живописи лидером этого движения был Густав Климт (1862— 1918), основавший в 1897 г. объединение художни​ков «Сецессион», членами которого стали, в частно​сти, Карл Молл, Фердинанд Андри, Леопольд Блауэнштайнер. Выйдя в 1906 г. из «Сецессиона», Климт основал Союз австрийских художников, поддержи​вая молодых художников-новаторов Эгона Шиле и Оскара Кокошку. Творчество Климта, Шиле и Ко​кошки стало главным вкладом Австрии в мировое искусство.

Более 220 работ Эгона Шиле составляют ядро коллекции Музея Леопольда. Всемирная слава при​шла к этому художнику уже спустя 80 лет после его смерти и благодаря неутомимым трудам основателя музея, профессора Рудольфа Леопольда. Он увлекся живописью Шиле в начале 1950-х гг., когда в среде искусствоведов этот художник считался в лучшем случае «талантом местного значения», в худшем — «вырожденцем». В 1955 г, Леопольд отобрал несколь​ко лучших, с его точки зрения, работ Шиле для выс​тавки искусства австрийского модерна в музее Стеделийк в Амстердаме. Эта выставка имела оглуши​тельный успех. Ранее почти неизвестный за пределами Австрии Шиле стремительно попал в первый ранг европейских художников XX в. Следующим шагом стала организованная Леопольдом выставка работ Шиле в США, после которой нью-йоркский Музей современного искусства приобрел несколько акваре​лей австрийского художника. Потом были выставки в Инсбруке, Лондоне, Вене, Мюнхене, снова в Нью-Йорке...С 1968 по 1971 г. Леопольд работал над боль​шой монографией о творчестве Эгона Шиле — эта книга стала базой для всех последующих исследова​телей.

Искусство арт нуво в Австрии на рубеже XIX— XX вв. не ограничивалось рамками «Сецессиона», а принимало различные формы. Собрание Музея Лео​польда знакомит посетителей с творчеством масте​ров важнейших художественных течений той поры: «Кунстлерхауса», наиболее ярким представителем которого был Альбин Эггер-Линц (1868—1926), уро​женец Тироля, автор монументальных полотен на ис​торические темы; «Веркштетте», представленного ра​ботами Коломана Мозера и Йозефа Хофманна; «Хагенбунда», в русле которого развивалось творчество архитектора и художника Оскара Ласке (1874— 1951). Несколько в стороне от этих направлений находится фигура Рихарда Герстля (1883—1908), одного из ве​дущих представителей австрийского экспрессионизма. Живопись экспрессионистов представлена в Му​зее Леопольда и работами таких мастеров, как Гер​берт Бёкль, Эрнст Людвиг Кирхнер, Ганс Бюдер, Макс Оппенгемер, Антон Файстауэр, Альфред Кубин, Франц Вигеле и др. Кроме того, здесь экспонируются изделия прикладного искусства и оригинальная ме​бель в стиле «югендстиль» и «венских мастерских». Отдельную часть экспозиции составляет коллекция этнографических материалов из Африки, Океании и Дальнего Востока.

Противоположностью белоснежному кубу Музея Леопольда выглядит сложенное из темно-серого, по​чти черного базальта, увенчанное куполом здание Музея современного искусства Фонда Людвига (со​кращенно МУМОК, от немецкого «Museum Moderner Kunst»). В его стенах размещается одно из крупней​ших европейских собраний современного искусства, в котором представлены все авангардные стили XX в. — поп-арт, фотореализм, неореализм и другие революционные направления. Кроме того, здесь мож​но ознакомиться со сменяющими друг друга выстав​ками современных художников.

История музея насчитывает уже около полувека. Он был открыт 20 сентября 1962 г., первоначально носил название Музей искусства XX в. и располагал​ся в Швейцергартене («Швейцарском саду», между Арсеналом и дворцом Бельведер). Организаторам музея удалось получить для него здание павильона Австрии на Всемирной выставке 1958 г. в Брюсселе (архитектор Шванцер); для музейных нужд его при​шлось несколько переделать.

С годами коллекции музея расширились, в част​ности за счет приобретения крупной коллекции кёль​нского собирателя Вольфганга Ханна (так называе​мое собрание Ханна). В 1979 г. из-за недостатка мес​та его перевели во дворец Лихтенштейнов в Альзергрунде. Несколько ранее началось сотрудниче​ство музея с супругами Петером и Иреной Людвиг из Аахена (Германия), страстными коллекционерами со​временного искусства. В 1981 г., после долгих перего​воров, был основан Фонд Людвига, под эгидой кото​рого были объединены коллекция музея и частная коллекция Людвигов. В 1991 г. музей получил свое современное название — Музей современного искус​ства Фонда Людвига, а в сентябре 2001 г. его собра​ние переехало в новое здание, построенное в Музей​ном квартале, в историческом центре Вены.

Коллекция МУМОК насчитывает более 9000 работ: картины, рисунки, скульптуры, инсталляции, графика, отражающие историю современного искусства от клас​сического модерна до современности, а также фотогра​фии, архитектурные модели и мебель первой половины XX в. В числе представленных здесь авторов — Пабло Пикассо, Василий Кандинский, Рене Магритт, Рой Лихтенстайн, Жоан Миро. В постоянно действующей экспозиции выставлено лишь около 400 работ. Коллек​ция произведений эпохи классического модерна не очень обширна (что обусловлено в первую очередь по​здней датой создания музея), но искусство второй по​ловины XX в. представлено очень полно.

Искусство поп-арта представлено работами Энди Уорхола, Роберта Раушенберга, Джаспера Джонса; неореализм — произведениями Дэниела Слерри, Йоко Оно, Георга Брехта, Марселя Дюшана. Венский акционизм — наиболее существенный вклад австрий​ского искусства в развитие международного авангар​да, представляют Гюнтер Брус, Отто Мюль, Герман Нитш и Рудольф Шварцкоглер.

В Музейном квартале расположена и галерея «Кунстхалле» — выставочный зал, принадлежащий муниципалитету Вены, где регулярно устраиваются выставки современного искусства. В других выста​вочных залах размещаются, в частности, хореографи​ческий центр «Танцевальный квартал», Музеи таба​ка, Центр архитектуры и Детский музей. Реконстру​ированный «Флигель Фишера фон Эрлаха» облюбовали художники и творческие группы самых различных направлений в искусстве.

1.5. Венский музей естественной истории
«Храмом естествознания» называют расположен​ный в центре австрийской столице Венский музей естественной истории. Его здание — «брат-близнец» венского Музея истории искусства — действительно выглядит подобно большому храму с 60-метровым куполом, увенчанным статуей античного бога солнца Гелиоса, и изваяниями известных ученых-естествоиспытателей, установленными на балюстраде кровли. Этот музей — не только один из крупнейших есте​ственнонаучных музеев мира (число его экспонатов достигает 20 миллионов). Благодаря почтенному воз​расту, изысканной архитектуре, богатому декоратив​ному оформлению, обилию старинной мебели в за​лах и уникальности коллекций — многим экспонатам уже 250 лет — его можно считать настоящим «музеем музеев». Многие научные дисциплины зародились и развивались одновременно с этим патриархом музей​ного дела, а некоторые ныне вымершие виды живот​ных (например, Стеллерова корова и тасманийский волк) и птиц еще благополучно здравствовали в те времена, когда венский музей еще делал только свои первые шаги; ныне их чучела можно увидеть лишь здесь и нигде более.

Основы музея заложил Франц I Стефан, герцог Лотарингский и император Священной Римской им​перии (1708—1765), супруг австрийской императри​цы Марии-Терезии. Страстный любитель всяческих редкостей, он около 1750 г. купил у флорентийского ученого Иоганна Байлу (1679—1758) самую обшир​ную и самую известную по тем временам естествен​нонаучную коллекцию — 30 тыс. всевозможных объектов. В нее входили: редкие окаменелости, мол​люски, раковины, кораллы, минералы и драгоценные камни. В отличие от многих других кунсткамер и «ка​бинетов редкостей» того времени эта коллекция была собрана и систематизирована уже по вполне научным критериям.

Император очень любил свою коллекцию и не жалел никаких средств на то, чтобы расширить ее. Известно, например, что за один только экземпляр редкой раковины он заплатил астрономическую по тем временам сумму в 4 тыс. гульденов, что соответ​ствовало размеру годового жалованья государствен​ного чиновника высшего ранга. Франц Стефан орга​низовал также одну из первых научных морских экс​педиций. По его поручению известный натуралист Николаус Йозеф Жакен (1727-1817) в 1755 г. со​вершил плавание в Карибское море, к Антильским островам, побережьям Венесуэлы и Колумбии. Из этой поездки он привез множество экземпляров жи​вых животных и растений для императорского зве​ринца и ботанического сада, а также 67 ящиков с естественнонаучными материалами.

После смерти Франца Стефана императрица Мария-Терезия открыла коллекцию покойного импера​тора для публичного осмотра — так было положено начало Венскому музею естественной истории. Са​мой Марии-Терезии страсть к собирательству была чужда, однако она прекрасно понимала практическое значение естественных наук для процветания государ​ства. Так, она придавала большое значение минерало​гии, видя в ней источник развития горнодобываю​щей промышленности. По приглашению императри​цы в Вену приехал известный минералог Игнац фон Борн, создавший новые методы разработки месторож​дений благородных металлов. Императрица поручи​ла ему также заняться упорядочиванием и расшире​нием коллекций музея. Под руководством Игнаца фон Борна музей приобрел характер научного учрежде​ния, ориентированного не только на собирание и изу​чение естественнонаучных коллекций, но и на иссле​дования, имеющие прикладной характер.

Основой для современного собрания насекомых Венского музея естественной истории послужила кол​лекция Йозефа Наттерера (отца известного зоолога Иоганна Наттерера), приобретенная в 1793  г. австрийским императором Францем I. В 1806 г. музей приоб​рел также собрание насекомых Европы,  принадлежавшее ученому-натуралисту Иоганну Карлу Мергеле.

В 1817 г. император Франц отправил научную эк​спедицию в Бразилию, бывшую в ту пору португаль​ской колонией. В состав экспедиции входил ученый-натуралист Иоганн Наттерер, которому предстояло провести в Южной Америке целых 18 лет. За это вре​мя он собрал и отправил в Вену огромные количества экспонатов для музея: чучела и скелеты экзо​тических животных, гербарии, коллекции минералов. В помещениях королевского дворца вскоре уже не хватало места для столь многочисленного пополне​ния, и коллекцию Наттерера решили разместить в отдельном здании, получившем название Бразильс​кого музея.
Еще одним успешным научным предприятием, существенно пополнившим коллекции Венского му​зея естественной истории, стало кругосветное плава​ние фрегата «Новара» (1857—1859). Его инициато​ром выступил эрцгерцог Фердинанд Максимилиан, командующий австрийским военно-морским фло​том, предоставивший только что построенный фре​гат в распоряжение Академии наук и Географическо​го общества. Эрцгерцог сам горел желанием принять участие в экспедиции, однако этому помешала бо​лезнь. Не удалось заполучить на борт «Новары» и ве​дущих натуралистов той поры, например Александра фон Гумбольдта, но, тем не менее, в плавание на фре​гате ушли многие известные ученые: геолог Ферди​нанд фон Хохштеттер (позднее ставший первым дирек​тором Венского музея естественной истории), этнограф Карл фон Шерцер, зоолог Георг фон Фрауэнфельд. В течение двух лет экспедиция исследовала ряд ост​ровов в Индийском океане, затем, миновав Зондские острова, подошла к берегам Китая, отсюда — к запад​ному побережью Австралии, а потом, обогнув мыс Горн, вернулась на родину, пройдя в общей сложнос​ти 10 600 морских миль. Собранные коллекции ми​нералов, животных, растений и предметов этногра​фии были огромны. Не могло быть и речи об их раз​мещении в старых дворцовых кабинетах, так что на повестку дня встал вопрос о сооружении отдельного здания для музея.
Последним крупным исследовательским пред​приятием, совершенным австрийскими исследова​телями, стала полярная экспедиция на корабле «Тегетгоф» под руководством Юлиуса фон Пайера и Карла Вейпрехта (1872—1874). Отправившееся в высокие широты судно вмерзло в лед и с 21 августа 1872 г. по 27 февраля 1873 г. находилось в дрейфе. 30 августа 1873 г. участники экспедиции открыли ра​нее неизвестный архипелаг, названный ими Землей Франца-Иосифа, в честь тогдашнего австрийского императора. Так как стиснутый льдом корабль вот-вот мог пойти на дно, путешественники были вынуж​дены покинуть его. 20 мая 1874 г. они начали свой долгий 2,5-месячный путь на юг. Несмотря на все труд​ности сложного путешествия, ученые наряду с жур​налами наблюдений и путевыми записками сумели благополучно доставить в Вену и часть собранных ес​тественнонаучных коллекций.
Между тем еще в 1871 г. архитекторы Готфрид Земпер и Карл фон Хазенауэр приступили к строи​тельству в Вене на Рингштрассе обширного ансамбля из двух музеев, которые были призваны украсить ав​стрийскую столицу и дать приют двум значительно разросшимся императорским коллекциям: художе​ственной и естественнонаучной. Торжественное откры​тие Венского музея естественной истории состоялось 10 августа 1889 г. в присутствии императора Франца-Иосифа I. В 39 залах музея на площади 8700 кв. м раз​местились уникальные минералогические, зоологи​ческие, ботанические, палеонтологические и этног​рафические коллекции. В числе выставленных здесь экспонатов — гигантский дымчатый топаз весом 117 кг; золотые и серебряные самородки из Перу, колумбий​ские изумруды; 25-метровый, прекрасно сохранивший​ся скелет диплодока — вымершего миллионы лет на​зад динозавра, самого большого обитателя суши, ког​да-либо жившего на нашей планете; знаменитая на весь мир «Венера Виллендорфская», 11-сантиметровая ста​туэтка, изготовленная палеолитическим человеком 25 тыс. лет назад; фантастический букет из 2102 алма​зов и 761 драгоценного камня, вставленный в вазу, вы​точенную из цельного кристалла горного хрусталя, — подарок, преподнесенный императрицей Марией-Терезией своему мужу. Коллекция метеоритов, хранящаяся в Венском музее естественной истории, счита​ется самой большой в мире (более 1500 экспонатов). Еще один любопытный объект — механический пла​нетарий, построенный в XVIII в. механиком Иоганном Георгом Нестфеллем. Уникальность музейного собра​ния эффектно подчеркивается художественным деко​ром фасада и внутренних помещений, символизирую​щим историю освоения человеком окружающего мира, а также сотней картин, написанных маслом известны​ми художниками второй половины XIX в.; на них гор​ные разработки, исторические ландшафты и пейзажы далеких стран.

Экспозиция первого этажа посвящена разнообра​зию животного мира — от насекомых до высокораз​витых млекопитающих. Многие из выставленных здесь чучел представляют не только познавательную, но и историческую ценность: их возраст составляет более 200 лет и они служат своеобразным памятни​ком искусству таксидермистов XVIII в. Кроме того, многие животные в наши дни уже считаются вымер​шими или находятся на грани исчезновения. На вто​ром этаже демонстрируются огромная коллекция минералов, образцов полезных ископаемых и окаменелостей, кости гигантских динозавров, а также про​изведения искусства доисторического человека.
Вопросы для самоконтроля: 
1.Расскажите об истории формирования коллекций Венского музея истории искусства.
2.Каковы основные этапы создания музея Венский Бельведер?

3.Назовите особенности формирования коллекций музея Лихтенштейнов. 4.Какие музеи и галереи входят в Музейный квартал Вены?

5.Почему Венский музей естественной истории называют «музеем музеев»?
II МУЗЕИ БЕЛЬГИИ

2.1. Королевский музей   искусства и истории

Королевский музей искусства и истории в Брюс​селе принадлежит к числу крупнейших музеев Бель​гии и является ядром большого музейного комплек​са, известного как Королевские музеи искусства и истории (в его состав входят также Королевский музей оружия (Музей Халских ворот), Японская баш​ня и Китайский павильон). Основанный в 1835 г., он насчитывает сегодня в своих фондах около 650 тыс. экспонатов, проливающих свет на историю и культу​ру пяти континентов (за исключением Черной Аф​рики), от доисторических времен до наших дней. Здесь представлена, в частности, крупнейшая в мире археологическая коллекция, рассказывающая о древ​ней истории той части Европы, где ныне располагает​ся Королевство Бельгия. Это собрание начало фор​мироваться еще во второй половине XIX в., когда на территории Бельгии впервые стали проводиться се​рьезные археологические исследования. Экспонаты, выставленные в этой части музея, охватывают пери​од в полмиллиона лет.

О быте палеолитических охотников рассказывают многочисленные каменные и костяные орудия труда. Около 5500 г. до н.э. в жизни древних обитателей се​веро-запада Европы происходит качественный скачок: человек становится оседлым и в основном занимается разведением крупного рогатого скота и земледелием. В этой части экспозиции можно увидеть миниатюр​ную модель деревни той поры, реконструированной на основе находок, сделанных учеными в Хаспенгоуве (Бельгия). К 2000 г. до н.э. на территории Бельгии по​являются первые металлические изделия, а прибли​зительно с 750 г. до н.э. — железо как результат расши​рившихся торговых связей с другими областями Ев​ропы. По-видимому, эта торговля весьма обогатила местную племенную верхушку, так как с этого времени в погребениях знати начинают появляться многочис​ленные золотые украшения. Пик роскоши приходится на кельтскую эпоху, когда здешние земли населяли племена бельгов, родственные галлам. К числу истин​ных шедевров коллекции музея относится великолеп​ная золотая оковка рога для питья (ок. 400 г. до н.э.).

В 57 г. до н.э. легионы Юлия Цезаря двинулись на покорение Галлии, и в жизни кельтских племен, насе​лявших территорию нынешней Бельгии, наступила новая эпоха. Римские завоеватели быстро нашли об​щий язык с местной аристократией, которая уже более пятисот лет была связана с югом Европы благода​ря торговому обмену с греческими городами-коло​ниями на побережье Средиземноморья. В северной части Галлии была образована обширная римская провинция Бельгика, охватывавшая не только терри​торию современной Бельгии, но и север Франции, Люксембург и часть современной Германии. Сеть но​вых дорог связала между собой различные части стра​ны, были основаны новые города. Период процветания этих земель под римским владычеством дал археоло​гам богатейшие коллекции находок, ныне хранящих​ся в четырех залах Королевского музея искусства и истории, где представлены многочисленные изделия из металла, керамики и стекла, монеты, резные ка​менные саркофаги и надгробные памятники.

В конце V в. на территорию римской Галлии втор​глись франки, и к середине следующего в. полностью захватили ее. Предводитель франков Хлодвиг (481 — 511) вел свой род от легендарного Меровея, по имени которого династия франкских королей именовалась Меровингами, а период истории Западной Европы с конца V до начала VIII в. ныне условно именуют меровингским. В Северной Галлии (современной Бель​гии) пришлое население оказалось в большинстве, и здесь дольше сохранялись самобытные черты их об​щественного уклада и культуры. Сегодня в погребе​ниях франкских вождей эпохи Меровингов археоло​ги находят богато украшенное оружие, золотые коль​ца, серьги, фибулы, подвески, пряжки, ожерелья, несущими на себе отпечаток «варварского» искусст​ва древних германцев.

Коллекции отдела древностей Королевского му​зея искусства и истории известны далеко за предела​ми Бельгии. Они охватывают огромный период че​ловеческой истории, от первых цивилизаций Месо​потамии и долины Нила до расцвета античного Рима. Всемирную известность приобрел выставленный в экспозиции музея рельеф с изображением Гильгамеша, героя шумеро-аккадского эпоса (Месопотамия, 2250—1900 гг. до н.э.). Впечатляющее собрание искус​ства Древнего Ирана охватывает период с 6000 г. до н.э. до VII в. н.э. и представлено, в первую очередь, изделиями из металла и керамики. Основу этой кол​лекции, одной из самых обширных в мире, составили предметы из раскопок в Луристане, которые вела бель​гийская археологическая экспедиция во главе с Луи ван ден Берге.

Богатейшая египетская коллекция музея начала складываться в 1850 г., первоначально на основе по​дарков, сделанных частными лицами. Во второй поло​вине XIX в. были сделаны два значительных приобре​тения: куплена египетская коллекция Г. Хагеманса (1861) и получено в дар собрание Э. Меестера Равенстейна (1884). Однако в наибольшей мере расширение египетской коллекции музея связано с именем Жана Капара (1887—1947), крупнейшего бельгийского егип​толога, который сумел не только заинтересовать меце​натов, но и организовать первую бельгийскую науч​ную экспедицию в Египет (1937).

В настоящее время египетский раздел имеет более 11 тыс. экспонатов, освещающих все периоды истории Древнего Египта. Помимо нескольких всемирно изве​стных шедевров здесь представлены сотни предметов обихода египтян, свидетельствующих об их религиоз​ных воззрениях, суевериях, культуре и быте. Неизмен​ный интерес посетителей музея вызывает небольшой заупокойный храм эпохи пирамид, воссозданный из подлинных деталей и украшенный чудесными фреска​ми. К числу наиболее важных объектов относятся так называемая Брюссельская Леди — скульптура архаич​ного периода, изображающая неизвестную женщину; считается, что это один из самых ранних женских об​разов в древнеегипетском искусстве (ок. 2650 г. до н.э.); высеченная из камня голова фараона Микерина (ок. 2500 г. до н.э.); рельеф с портретом царицы Тийи, суп​руги фараона Аменхотепа III (приблизительно 1375— 1360 гг. до н.э.).

Греческое собрание музея в основном сформиро​валось во второй половине XIX — начале XX в. на основе предметов, поступивших главным образом из частных собраний. Центром этого раздела экспози​ции является обширная коллекция греческих ваз, одна из самых больших в мире, охватывающая период с бронзового века до эпохи эллинизма.

Эпоху Древнего Рима предваряет Этрусский зал, а о собственно римской цивилизации рассказывают преимущественно находки, сделанные бельгийской археологической экспедицией при раскопках города Апамеи, во времена Римской империи являвшегося одним из крупнейших культурных центров Ближне​го Востока. Основанный ок. 300 г. до н.э. Селевком I Никатором, соратником Александра Македонского, и названный в честь его жены Апамы — персидской принцессы, этот город был одним из трех главных го​родов Римской Сирии. Согласно официальной пере​писи населения, здесь проживало 117 тыс. одних толь​ко полноправных граждан.

Посетители музея могут восхищаться умелой ре​конструкцией знаменитой Большой колоннады, не​когда пересекавшей Апамею с севера на юг, но самым главным сокровищем является одна из лучших в Ев​ропе коллекция римских мозаик, представляющих различные течения этого искусства на Ближнем Вос​токе в IV—V вв. н.э. Лучшие образцы мозаик дал рас​копанный археологами обширный дом, который счи​тают дворцом правителя города. Отсюда, в частно​сти, происходит великолепная мозаика со сценами охоты (вторая половина V в.) — одно из лучших про​изведений искусства Восточного Средиземноморья римской эпохи. Центром римской экспозиции слу​жит макет Рима в пору его наивысшего расцвета (ко​нец IV в.), созданный в 1937 г. французским архитек​тором Полем Биго в масштабе 1:400. Музей обладает также множеством мраморных и бронзовых скульп​тур римского периода.

Византийская коллекция музея была основана в 1979 г. и является единственным в Бельгии публич​ным собранием подобного рода. Она включает в себя объекты не только собственно византийской эпохи, но и происходящие из разных мест византийского мира, включая Грецию, Россию и Ближний Восток. Здесь демонстрируются греческие иконы XVII—XVIII вв., в числе которых — «Христос Пантократор», «Синод ар​хангелов», «Распятие со святым Мелетием». Три ше​девра происходят с севера России. На иконе новгород​ской школы «Св. Иоанн Богослов и Св. Ефрем Перекомский(?)» (датируется 1500 г.) в двух регистрах изображены св. Иоанн Евангелист, диктующий Еван​гелие своему молодому секретарю, Прохору, внизу — монах, держащий в руках камыш; по всей видимости, это св. Ефрем Перекомский (ум. в 1492 г.), основав​ший в 1438—1450 гг. монастырь близ Новгорода и про​копавший канал («прокоп», диалектное «переком») от озера Ильмень к монастырю. Икона «Спас Нерукот​ворный» также происходит из Новгорода и датирует​ся XVIII — началом XIX в. Третьим шедевром являет​ся «Собор Богородицы» (XVI в.).

Весьма значительная коллекция коптских тканей, насчитывающая около 550 экспонатов, занимает про​межуточное место между искусством христианского Востока и исламским собранием. Эти произведенные в Египте ткани относятся к периоду с III по XII в.

Пожалуй, центральное место в экспозиции музея занимает огромная коллекция европейского декора​тивного искусства VIII—XX вв. Здесь представлены работы мастеров разных стран, стилей и направлений: романское искусство сменяется готическим, ренес​санс — барокко, неоклассицизм — искусством арт деко. Столовое серебро, ювелирные изделия, фарфор, керамика, костюмы, кружево, бронза, мебель, скуль​птура, гобелены, ткани, стекло, витражи — все виды прикладного искусства нашли свое отражение в этой огромной экспозиции. Наибольший интерес представляют портативный алтарь из Ставелота (Бельгия, ок. 1150 г.); фрагмент алтарной росписи с изображе​нием Страстей Христовых (Брюссель, ок. 1470— 1480 гг.); цикл из 10 гобеленов с историей апостола Иакова (Брюссель, 1528—1534); скрипка, изготовлен​ная в Делфте в начале XVIII в.; скульптура сфинкса в стиле арт нуво (Брюссель, 1897).

Отдел неевропейских цивилизаций объединяет археологические, этнографические и художественные коллекции, происходящие из Америки, Азии и Океа​нии. Африка представлена только памятниками ис​ламского искусства, происходящими с севера конти​нента. Китайская коллекция экспонируется отдельно в так называемом Китайском павильоне, а японская — в Японской башне (оба этих музея входят в комплекс Королевских музеев искусства и истории).

Очень богатая американская коллекция разделе​на на две секции: Америка доколумбова и Америка этнографическая. Помимо сокровищ великих циви​лизация майя, ацтеков и инков здесь представлены произведения мастеров менее известных культур Нового Света. Поражает разнообразие материалов, с которыми работали мастера доколумбовой Америки: золото, глина, дерево, камень, текстиль... Вторая часть коллекции объединяет этнографический материал, собранный уже в эпоху освоения Америки европей​цами. Шедевром этой части собрания является уни​кальный плащ из птичьих перьев (Бразилия, культу​ра Тупинамба, XVI — начало XVII в.).

Очень богато и разнообразно представлена в му​зее искусство народов Юго-Восточной Азии. Более 3 тыс. экспонатов раскрывают широкую картину куль​туры Вьетнама, начиная от эпохи неолита до XIX в. Среди них выделяются ритуальный бронзовый топор и большие бронзовые барабаны культуры Донгшон (VI—I вв. до н.э.), керамическая ваза II в. н.э., моно​хромная керамика XI—XIV вв. Искусство Камбоджи представлено десятками больших каменных скульп​тур, типичных для раннесредневекового кхмерского искусства — результат работы бельгийских археоло​гов в Камбодже в 1930-х гг. Творчество мастеров Та​иланда и Бирмы ярко характеризуют скульптуры из позолоченной бронзы, дерева и терракоты. Особым разнообразием отличается индонезийская коллекция; многие представленные здесь экспонаты были приоб​ретены бельгийскими этнографами и любителями-коллекционерами еще в XIX в.

Искусство Гималаев представлено двумя кол​лекциями очень хорошего качества. Речь идет, во-первых, о коллекции бельгийца Леона Верберта, ра​ботавшего в Китае и собравшего более 600 редких памятников тибетской, монгольской и китайской культуры. 385 предметов из этой коллекции было приобретено в 1956 г. бельгийским государством. В их числе — изделия ритуального назначения, бронзовые и деревянные статуи, расписные полотнища-танка. Последние датируются периодом XVII—XIX вв. и происходят главным образом из провинций Амдо и Кхам на востоке Тибета. Вторая коллекция — это со​брание полковника Макдональда, долгое время слу​жившего в Индии и подарившего музею в 1930-х гг. свое собрание бронзовых скульптур и ритуальных предметов.

Стержнем коллекции Индии, Пакистана, Афгани​стана и Шри Ланки является религиозное искусство. Таинственная цивилизация долины Инда (городская культура Хараппы и Мохенджо-Даро) представлена статуэтками животных, маленькими идолами из обо​жженной глины и весьма схематичными женскими фигурками. Две большие статуи, изображающие Буд​ду и бодхисатву и датированные началом н.э., оли​цетворяют знаменитое искусство Гандхары, которое подчас называют «греческим искусством в Индии». Несколько рельефов, высеченных в сланце, иллюст​рируют сцены из жизни Будды. Бронзовая статуя Шивы Натараджи (Южная Индия, начало XIII в.) принадлежит к числу шедевров музейной коллекции. Она создана в эпоху, когда в Южной Индии правила могущественная династия Чолов, строившая целые города-памятники. Многорукий бог Шива изображен в неистовом танце, символизирующем вселенские циклы создания и разрушения.

Коллекция исламского искусства включает в себя около 1200 экспонатов, происходящих преимуще​ственно из Египта, Ирана и Турции. Она сосредото​чена преимущественно на текстиле и керамике, хотя здесь представлены все грани искусства обширного исламского мира: изделия из металла, стекла и дере​ва, ковры, лаковые изделия, миниатюра и иллюстри​рованные рукописи, относящиеся к периоду 600— 2000 гг.

Благодаря совместной франко-бельгийской экс​педиции, совершившей в 1934—1935 гг. плавание на учебном судне «Меркатор», существенно пополнилась океанийская коллекция музея. Отдельный зал посвя​щен духовной культуре острова Пасхи: здесь выстав​лены каменные и деревянные статуэтки, а также ог​ромная, 6-тонная каменная фигура бога-покровителя рыбаков (между 1000 и 1680 г.).

Отличающиеся большим разнообразием и пред​ставляющие несомненный художественный и науч​ный интерес коллекции брюссельского Королевско​го музея искусства и истории привлекают не только многочисленных посетителей, но и специалистов их разных стран мира. Экспозиция почти ежегодно по​полняется новыми экспонатами.

2.2. Королевские музеи изящных искусств в Брюсселе

Королевские музеи изящных искусств — значи​тельный и наиболее известный музейный комплекс Бельгии. Этот огромный музей разделен на две час​ти — Музей старинного искусства (XV—XVII вв.) в Музей современного искусства (XIX—XX вв.). В со​став комплекса входят также два музея, посвящен​ных творчеству отдельных художников — музей Константэна Менье (1831—1905) и музей Антуана Виртца (1806-1865).

В настоящее время в фондах Королевских музеев насчитывается более 20 тыс картин, рисунков и скульп​тур. Ядро собрания составили произведения искусст​ва, конфискованные в 1794—1798 гг. французскими ре​волюционерами. В 1801 г. первый консул Французской республики Наполеон Бонапарт распорядился создать на основе этого собрания Брюссельский музей. В 1811 г. вся собственность музея перешла к городу Брюсселю, а в 1835 г. король Леопольд I создал на его основе нацио​нальный музей. В последующие годы его собрание было увеличено не только путем новых приобретений, но и за счет пожертвований от многочисленных меценатов.

Музей старинного искусства располагается в быв​шем дворце Карла Лотарингского. Здесь собраны кар​тины XV—XVIII вв. и часть скульптурной коллекции, включая выдающееся собрание работ мастеров эпохи барокко. Значительную часть экспозиции занимает творчество великих живописцев XV—XVI вв. из Южных Нидерландов — так называемых фламандс​ких примитивистов: Рогира ван дер Вейдена, Дирка Боута, Ханса Мемлинга, Иеронима Босха.

Знаменитый фламандский художник Ханс Мемлинг (1440—1494) представлен здесь своими широко известными работами «Мученичество св. Себастья​на» (ок.1470) и «Портрет Виллема Морееля и его жены» (1482). Иероним Босх (ок. 1460 —1516) изве​стен работами, наполненными демоническими суще​ствами; эти картины демонстрируют исключительную независимость этого великого мастера от традиций его времени. Однако на выставленном в брюссельс​ком музее полотне «Распятие на кресте» (1480—1485) ничего подобного нет. Эта картина полностью соот​ветствует иконографической традиции XV в., кроме того, это одна из немногих работ Босха, содержащих портрет дарителя (донатора). Донатор, стоящий на коленях, молится о спасении. Его сопровождает Свя​той Петр (личность донатора не известна, только его имя — Петр (Питер), что обозначено присутствием его святого покровителя). Повернувшись к св. Иоан​ну Богослову, Петр представляет своего подопечного и просит заступиться за него. Св. Иоанн, в свою очередь, просит Деву Марию воззвать к своему Сыну. Фоном для этой сцены служит, по-видимому, реаль​ное или почти реальное место на окраине какого-то фламандского города (он виднеется вдали), где дей​ствительно пытали осужденных преступников: сло​манная виселица, разбросанные кости...

В зале Питера Брейгеля демонстрируются три всемирно известных холста этого великого мастера, проведшего в Брюсселе последние годы жизни.

«Падение восставших ангелов» (1562). Архангел Михаил, облаченный в золотые латы, сражается с многоглавым драконом. Его светящаяся фигура выг​лядит маленькой и хрупкой среди сонма омерзитель​ных демонов. Но уже трубят победу крылатые анге​лы! Толпы корчащихся тварей устремляются вниз, за пределы картины — во тьму кромешную. Рано или поздно мир будет очищен от этой мерзости...

«Падение Икара» (ок. 1558 г.). На холме, возвы​шающемся над усеянной кораблями бухтой, пахарь, пастух и рыбак занимаются своей повседневной ра​ботой. Никто из них не замечает бьющих по воде ног Икара, упавшего с небес и тонущего далеко от берега. Гибель античного героя — лишь незначительный эпи​зод в ничем не нарушаемом ритме Вселенной...

На полотне «Перепись в Вифлееме» (1566) в ка​честве антуража используется типичный пейзаж по​крытой снегом фламандской деревни.

Другие произведения мастера представлены ко​пиями, выполненными его сыном, Питером Брейге​лем-Младшим, включая внушительную картину — «Битва Масленицы и Поста».

В числе итальянских полотен XVI в. музей имеет ряд прекрасных работ Тинторетто. Немецкая школа представлена произведениями Лукаса Кранаха Стар​шего и Конрада Фабера, а живопись XVII в. — блес​тящими картинами Якоба Йорданса (в их числе «Ал​легория Изобилия», 1623 г.; «Праздник Бобового ко​роля», конец 1630-х — начало 1640-х гг.), множеством портретов Антониса ван Дейка — итальянского и ант​верпенского периодов, замечательным ансамблем по​лотен Давида Тенирса Младшего. Музей располагает также обширным собранием голландских мастеров XVII в. Здесь представлены жанры «золотого века» голландской живописи: библейские сцены Абрахама Блумарта, портреты Рембрандта и Франса Хальса, жан​ровые сценки Адриана ван Остаде, Габриэля Метсю и Яна Стена, пейзажи Якоба ван Рёйсдаля и Николаса Берхема, маринистика Яна ван Гойена и Лудольфа Бакхейзена. Гордостью музея является зал Рубенса, размещающий более 20 картин этого великого живо​писца. В их числе — «Снятие с креста», «Мучениче​ство святой Урсулы», «Мученичество святого Ливина». Говоря об искусстве XVIII в., следует упомянуть замечательные картины Франческо Гуарди и Хуберта Роберта. Известная картина Жака-Луи Давида «Смерть Марата» (1793), как и ряд других работ, от​носящихся к концу XVII в., являются уже частью со​брания Музея современного искусства.

Размещенный в прекрасном неоклассическом зда​нии, связанном с Музеем старинного искусства, Му​зей современного искусства демонстрирует позднюю часть собрания Королевских музеев. Приблизительно 200 картин, большей частью бельгийских художников, дают яркое представление об искусстве Бельгии и Ев​ропы XIX—XX вв. Здесь хранится прекрасное собра​ние работ бельгийских сюрреалистов, включая карти​ны Рене Магритта (1898—1967) «Черная магия» (1933—1934) и «Царство света» (1954). Есть в экспо​зиции музея и полотна Пабло Пикассо, Марка Шагала, Генриха Мура. В отдельном зале — последнем в назем​ной части музея — представлено творчество Джеймса Энсора (1860—1949), выдающегося бельгийского ху​дожника-символиста.

Отдельный корпус отведен XX в., спрятанный под землю, чтобы не портить исторический архитектур​ный ландшафт площади перед историческим дворцом. В этой части коллекции выставлено множество ра​бот бельгийских концептуалистов и кинетистов, осо​бое внимание уделено участникам творческих объе​динений «Кобра», «Три мудреца» и «Молодая бель​гийская живопись».

У западного фасада Музея старинного искусства расположился Сад скульптур, открытый для публики в 1991 г. Его посетители могут полюбоваться «Рекой» Аристида Майоля, помещенной в центре декоратив​ного водоема. Дополнением к этому шедевру великого французского ваятеля служат скульптуры, созданные мастерами XX в. — Эмилио Греко, Бернхардом Хайлигером, Дольфом Леделем, Паулем Ханрецем.

2.3. Королевский музей изящных искусств в Антверпене
В Королевском музее изящных искусств в Антвер​пене разместилось весьма представительное собрание картин, скульптур и рисунков XIV—XX вв. Основа этой ныне всемирно известной коллекции была заложена еще в XV в., когда антверпенская гильдия Святого Луки получила от городских властей в свое распоряжение зал для регулярных встреч ее членов. Эта гильдия, про​существовавшая с 1382 по 1773 г., была цеховой орга​низацией городских живописцев. Антверпен XV— XVII вв. являлся художественной столицей Фланд​рии. Это город Антониса ван Дейка и Питера Пауля Рубенса, Якоба Йорданса, Давида Тенирса, Яна Брей​геля Старшего (сына Питера Брейгеля), одно время являвшегося главой антверпенских художников.

«Палата искусств», как стали называть зал гильдии, использовалась не только для встреч художников и тор​жественных празднеств. Здесь хранились многие наи​более яркие работы антверпенских мастеров. В 1663 г. по предложению Давида Тенирса Младшего (1610— 1690) под покровительством гильдии была основана художественная Академия, которая должна была «обу​чать искусству живописи, ваяния, перспективы и книгопечатания», а также способствовать развитию изящ​ных искусств. Поощряя молодые таланты, Академия начала покупать их произведения, а когда в 1773 г. гильдии были упразднены, художественная галерея гильдии Святого Луки в «палате искусств» также перешла в соб​ственность Академии. Уже в то время в собрании гиль​дии находились «Портрет Абрахама Графеуса» кисти Корнелиса де Воса, «Святое семейство с попугаем» Ру​бенса и три картины Якоба Йорданса.

Следующим этапом в истории музея стала массо​вая конфискация произведений искусства в антвер​пенских церквях, монастырях и других общественных зданиях в годы французской оккупации Антверпена (1794—1796). Эти художественные сокровища были вывезены во Францию, однако в 1815 г., после паде​ния наполеоновского режима, около 40 работ были возвращены. «Одиссея» 26 картин, включая полотна Рубенса, завершилась в итоге в музее Академии.

В первые годы существования музей, с 1810 г. раз​мещавшийся в постройках упраздненного монастыря миноритов, располагал собранием преимущественно работ художников второй половины XVI—XVII вв. Художественные коллекции музея начали быстро ра​сти в XIX в. за счет щедрых пожертвований частных лиц. В 1823 г. голландский король Вильгельм I пода​рил музею две картины: одну — Тициана, другую — Давида Тенирса младшего. Он же в соответствии с королевским декретом от 25 марта 1827 г. ассигновал музею субсидию для приобретения произведений со​временного искусства в салонах Амстердама, Антвер​пена, Гента и Брюсселя.

В 1840 г. собрание музея обогатилось бесценным наследством Риддера Флорента ван Эртборна, бывше​го мэра Антверпена. Обладая безошибочным художественным вкусом, этот известный в свое время меце​нат собрал большую коллекцию полотен XV—XVI вв. В их числе были работы Яна ван Эйка, Рогира ван дер Вейдена, Ханса Мемлинга, Жана Фуке, Симоне Мар​тини, Антонелло да Мессины. В течение XIX в. еще множество произведений искусства, включая совре​менные, вошли в состав музейного собрания.

В результате здания Академии, даже после ряда реконструкций и расширений, оказались слишком тес​ными и уже не могли вмещать все художественные со​кровища. В 1873 г. муниципалитет Антверпена поста​новил отвести для постройки нового здания музея уча​сток земли на месте снесенного Зюйдеркастела (Южного замка) — старой испанской крепости времен герцога Альбы (кон. XVI в.). Спустя 17 лет, 11 августа 1890 г., новый музей был официально открыт.

Построенное в псевдоклассическом стиле по проек​ту И. Виндерса и Ф. ван Дейка,  здание эклектично по архитектуре и перегружено украшениями, однако оно хорошо приспособлено для экспозиции самой обшир​ной и лучшей в Бельгии художественной коллекции, ныне насчитывающей более 7200 произведений искус​ства — в том числе 3200 картин, 3600 рисунков и гравюр и 400 скульптур — и охватывающей период от фла​мандских примитивов до мастеров XX в. Здесь выстав​лены превосходные работы Ж. Фуке, Г. Мемлинга, Рогира ван дер Вейдена, Я. ван Эйка, Франса Хальса, Яна Брейгеля Старшего, Якоба Йорданса, Ж.-Л. Дави​да. Но главное сокровище музея — это конечно же рабо​ты раннего Рубенса. Нет сомнения, что Рубенс в зрелые годы писал артистичнее, чем в молодости, и поздние его полотна тоньше по мастерству и мысли, однако сре​ди них нет картины, где гений художника открывался бы со столь внезапной, ошеломляющей силой, как на полотнах, хранящихся в Антверпенском музее: «Покло​нение волхвов», «Троица», «Удар копьем»... Но, быть может, самая незабываемая из них — «Снятие с крес​та», уменьшенная копия полотна, хранящегося в антвер​пенском соборе Нотр-Дам-д'Анверс.

В музее достаточно полно представлено и искусст​во XIX—XX вв. Имена представленных здесь авторов впечатляют: Огюст Роден, Джеймс Энсор, Хенри ван дер Вельде, Якоб Смитс, Рик Воутерс, Пьер Алехинский, Амедео Модильяни. Но главное сокровище музея — это все-таки живопись величайших художников Флан​дрии XVI—XVII вв., родиной которых был Антверпен...
Вопросы для самоконтроля:

1.Назовите время начала формирования собрания  Королевского музея искусства и истории. Назовите наиболее выдающиеся коллекции музея.

2.  Благодаря какому выдающемуся европейскому деятелю основаны Королеские музеи изящных искусств в Брюсселе ? 
3. На какие части разделены Королевские музеи изящных искусств в Брюсселе?
 4.Когда  и при каких условиях была заложена основа коллекции Королевского музея изящных искусств в Антверпене?

 5.Каковы основные этапы истории Королевского музея изящных искусств в Антверпене?
III МУЗЕИ ВАТИКАНА
3.1. Ватиканские музеи

В 2006 г. одна из крупнейших художественных коллекций мира — Ватиканские музеи — отметила свое 500-летие. В ее фондах хранятся сотни бесцен​ных произведений искусства, созданных выдающи​мися мастерами разных эпох, и нужно потратить несколько дней, чтобы осмотреть их. Ежегодно Вати​канские музеи посещают около 4 млн туристов. «У античных музеев, собранных папами, есть настоя​щая мировая слава, — писал в "Образах Италии" П.П. Муратов. — Даже католические паломники счи​тают свое дело неисполненным до тех пор, пока не увидят Лаокоона и Аполлона Бельведерского. Даже совсем равнодушные к искусству и к древности люди считают положительной необходимостью для себя прогулку по залам Пио-Клементинского музея и Га​лереям Кьярамонти и Браччио Нуово. Это дань, которую современное человечество платит античности с наибольшим единодушием, с наибольшей покорно​стью».

Первое упоминание о существовании художе​ственной коллекции («кабинета редкостей») при пап​ской библиотеке относится ко временам понтификата папы Сикста IV (1471—1484). Все же принято считать, что начало ватиканским собраниям положил папа Юлий II, в 1503 г. поместивший во внутреннем дворе дворца Бельведер, построенного Иннокентием VIII, мраморную античную статую Аполлона, некогда ук​рашавшую садик при римской церкви Святого Петра в Цепях. В 1506 г. к ней добавилась ныне знаменитая скульптурная группа «Лаокоон» работы родосских мастеров Агесандра, Атенодора и Полидора. Это мра​морное изваяние было найдено в винограднике на Эсквилинском холме. До нашего времени дошло опи​сание находки Лаокоона, принадлежащее перу Франческо да Сангало, сына известного архитектора Джулиано да Сангало, вместе с Микеланджело Буонаротти, присутствовавшем при этом событии. Папа Юлий II отправил их туда, чтобы эти авторитетные мастера лично удостоверились в художественной ценности статуи. Находка получила огромный резонанс — ведь об этой скульптуре упоминал еще Плиний! По реко​мендации Микеланджело и Сангало папа немедленно купил скульптуру у владельца виноградника. «Лао​коон» был установлен в Ватиканских садах и спустя месяц открыт для всеобщего обозрения. 14 января 1506 г. — день находки статуи — считается днем рож​дения Ватиканских музеев.

Первоначальным ядром собрания стала коллек​ция античных статуй, собранных папой Юлием II в так называемом Внутреннем дворике статуй, который сегодня известен как Октагональный двор. Эти худо​жественные коллекции в настоящее время размеще​ны в различных зданиях в пределах музейного комп​лекса. Со временем коллекции так разрослись, что встал вопрос о необходимости выделения отдельных музеев. Папы Бенедикт XIV (1740-1758) и Климент XIII (1758—1769) основали два музея при Ватиканской Апостольской библиотеке: Священный (Museo Sacro, 1757) и Светский (Museo Profano, 1767). Позже папа Климент XIV (1769—1774) и кардинал Баски (буду​щий папа Пий VI) решили преобразовать в музей бывший дворец папы Иннокентия VIII, расширить старые и построить новые помещения для расширив​шихся коллекций. Строительные работы, которые длились 15 лет, были поручены архитекторам Симонетти и Кампорези. Старый антикварий для статуй был переделан, к нему пристроили восьмиугольный портик, и все эти помещения приспособили под му​зейные залы.
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 Лаокоон. I в. до н.э.

Новый музей получил название Пио-Клементино (по имени Пия VI и Клемента XIV). Рим​ские папы были в числе первых европейских сувере​нов, открывших художественные коллекции своих дворцов для широкой публики.

В 1797 г. договор между папой Пием VI и наполео​новской Францией лишил ватиканские музеи огром​ного числа бесценных произведений, которые были вы​везены во Францию. Следующий папа, Пий VII (1800— 1823), стремясь возместить потери, в первые же годы своего понтификата начал собирать произведения ан​тичного искусства. Собрание быстро пополнялось. По​зднее для него по проекту архитектора Стерна было по​строено новое здание, которое получило название «Браччо Нуово»(«Новое крыло»).В 1807—1810 гг.при участии выдающегося скульптора Антонио Кановы был организован музей Кьярамонти.

Художественные ценности, вывезенные во Фран​цию, были возвращены в Рим только в 1816 г. по решению Венского конгресса. Среди возвращенных произ​ведений было 73 картины, которые собраны в апарта​ментах Борджа. В 1822 г. был открыт музей в «Новом крыле» («Браччо Нуово»). Папа Григорий XVI (1831— 1846) основал Этрусский музей (1837), куда поступа​ли предметы из раскопок в Южной Этрурии, начав​шиеся в 1828 г.; Египетский Музей (1839), коллекции которого пополнялись в результате археологических исследований в долине Нила, и Латеранский Светс​кий музей (1844), где были собраны барельефы, ста​туи и мозаики римского периода. В 1854 г., при папе Пие IX, в Латеранском дворце открылся Христианс​кий музей, в основу собрания которого легли находки в римских катакомбах, где собирались первые христи​ане — саркофаги, скульптуры, фрески, надписи. Позже к ним добавились экспонаты из раскопок в Остии (1856-1869) и Порто (1866). В 1910 г., во время пон​тификата св. Пия X, собрание музея пополнилось сек​цией, содержащей 137 надгробий из древних еврейс​ких некрополей в Риме, большей частью с кладбища на Виа Портуэнсе, пожертвованные владельцами земли — семейством маркиза Пеллегрини-Кьярантотти. Спустя полвека собрания Светского и Христианского му​зеев были переведены, по просьбе папы Иоанна XXIII (1958—1963), из Латеранского дворца в новое, специ​ально построенное здание в Ватикане. В 1970 г. они были вновь открыты для публики, получив названия Грегорианского Светского музея и Христианского му​зея Пия.

В 1926 г. папа Пий XI организовал Миссионерс​кий Этнологический музей с собраниями материа​лов, происходящих из католических миссий в разных странах Африки, Азии и Америки. Первоначально он располагался в верхних этажах Латеранского дворца, а позже, по просьбе Иоанна XXIII, был переведен в Ва​тикан, где разместился в том же здании, что и другие собрания из Латеранского дворца. В 1932 г. оконча​тельно выделилась в отдельный музей Ватиканская пинакотека. 23 июня 1973 г. папа Павел VI (1963— 1978) открыл в апартаментах Борджа собрание совре​менного религиозного искусства, в том же году был основан Ватиканский Исторический музей. С 1987 г. он располагается в папских апартаментах Латеранс​кого дворца. Его собрание включает в себя собрание портретов пап, реликвии папской гвардии, богослу​жебные и церемониальные предметы, вышедшие из употребления. В качестве отдела Исторического му​зея действует Музей транспорта, основанный папой Павлом VI в 1973 г.; в его экспозицию входят автомо​били и железнодорожные вагоны римских пап после​днего века.

Помимо названных, в комплекс Ватиканских му​зеев входит ряд построек, отдельных залов и помеще​ний, составляющих дворцовый ансамбль Ватикана: дворец Бельведер, Верхние галереи, апартаменты св. Пия V, апартаменты Борджа, капелла Николая V (Никколина), расписанная Фра Беато Анджелико, капелла Урбана VIII, знаменитая Сикстинская капел​ла и не менее знаменитые Станцы и лоджия Рафаэля, Галерея гобеленов, где выставлено собрание гобеле​нов и тканей XVI—XVII вв., Галерея карт и др.

Общая протяженность музейных залов и галерей составляет около семи километров, и почти невоз​можно осмотреть все художественные собрания Ва​тикана за один день. Это настоящий микрокосм за​падной цивилизации: от египетских мумий и этрус​ских золотых украшений до греческой и римской скульптуры, от шедевров Ренессанса до современно​го религиозного искусства. Миллионы туристов при​носят Ватиканским музеям ежегодный доход в раз​мере около 20 млн долларов, и большая часть этих средств тратится на обслуживание музейных залов и реставрацию экспонатов. Штат музейных работников сравнительно невелик — около 300 человек: экскур​соводы, охрана, научные сотрудники. Имеется несколько хорошо оснащенных лабораторий и рестара-ционных мастерских, где первоклассные специалис​ты — искусствоведы и реставраторы — колдуют над старинными полотнами, гобеленами, мозаиками, да​вая им вторую жизнь.

Ядро ватиканского собрания античной скульпту​ры составляет Музей Пио-Клементино, занимающий часть помещений дворца Иннокентия VIII (дворца Бельведер). Этот дворец первоначально служил лет​ней резиденцией пап. В 1771 г. папа Климент XIV от​крыл в его стенах галерею греческих и римских скуль​птур, происходящих преимущественно из раскопок в Риме и его ближайших окрестностях. Некоторые из них украшали виллу императора Адриана близ Тиволи и «Золотой дворец» императора Нерона. Они по​служили исходными моделями для скульпторов эпо​хи Возрождения, вдохновлявшихся античным искус​ством.

Следующий папа, Пий VI, значительно обогатил и расширил музейное собрание. Позднее по имени двух своих основателей музей и получил свое совре​менное название Пио-Клементино. Реконструкция отведенных под его экспозицию залов дворца велась под руководством М. Симонетти и Дж. Кампорези. Ныне основная часть музейной коллекции выставле​на в десяти залах: Зале греческого креста, Круглом зале (Ротонде), Галерее муз, Галерее животных, Гале​рее статуй, Галерее бюстов, Галерее масок, Октагональном дворике, кабинете Апоксиомена, и атриуме «Бельведерского торса».

Первым залом является Зал греческого креста. Он оформлен по проекту М. Симонетти в египетском сти​ле, хотя статуи фараонов, фланкирующие вход, пред​ставляют собой имитацию XIX в. В плане зал имеет вид равноконечного греческого креста, отсюда и его название. Его украшают несколько превосходных римских мозаик (в том числе одна, изображающая фазы Луны, П в. н.э.) и статуй II—III вв. Среди скуль​птур выделяются фигура юного императора Октавиана Августа — одна из немногих древних статуй, у ко​торой голова никогда не была отделена от туловища, и скульптурный портрет Юлия Цезаря. Наиболее ин​тересны два огромных порфировых саркофага, в од​ном из которых некогда покоился прах матери импе​ратора Константина — императрицы Елены, в дру​гом — его дочери, Констанции. Саркофаг Елены (нач. IV в. н.э.), обнаруженный близ Виа Лабикана, укра​шен рельефными сценами битв. Саркофаг Костанции (350—360 гг. н.э.), найденный среди руин мавзолея на Виа Номентана, украшен раннехристианской симво​ликой: головками ангелов, изображениями агнцев, виноградных гроздьев и караваев хлеба. Позади сар​кофага находится статуя шагающей женщины, исполнениая в натуральную величину, — как считается, это единственный дошедший до наших дней портрет ле​гендарной царицы Клеопатры.

Следующий зал, круглый, и носит название Ротон​ды. Он создан в 1780—1782 гг. М. Симонетти по образ​цу римского Пантеона. Пол украшает мозаика I в. н.э. из Отриколи, изображающая битву греков с кентавра​ми, тритонами и нереидами. В центре — огромная мо​нолитная порфировая ваза, найденная среди развалин «Золотого дворца» Нерона; стоящие вдоль стен 18 ста​туй и бюстов изображают римских и греческих богов и героев. Особенно выделяется среди них огромная бронзовая с позолотой статуя Геракла (II в.) — един​ственная позолоченная статуя, сохранившаяся со вре​мен античности. Здесь же — колоссальная голова Юпи​тера из Отриколи (IV в.), беломраморная статуя им​ператора Клавдия в облике Юпитера, увенчанного венком из дубовых листьев, бюст императора Адриана и большая скульптура, изображающая его фаворита, прекрасного юношу Антиноя. Обожествленный после гибели в Египте, Антиной изображен в облике бога Диониса-Осириса. Мастер, изваявший эту статую, явно стремился подражать великому скульптору клас​сической Греции Праксителю. Но как и в других про​изведениях времен Адриана, призванных возродить красоту классической скульптуры, в портрете Анти​ноя наглядно виден чисто академический подход к гре​ческому искусству. Воздействие греческих образов IV в. до н.э. несомненно, но формы, которые у Праксителя были органическими, естественными и не нужда​лись в подчеркивании, здесь по-римски укрупнены и монументализированы. Свисающие на лоб густые ло​коны кажутся плотными и вязкими. Резко отмечена грань между волосами и лбом. Полными и сочными показаны губы. Как и в других скульптурах, поверх​ность мрамора заглажена слишком сильно и тщатель​но отполирована.

Большая открытая арка соединяет Ротонду с вось​миугольным Залом муз, созданным в 1782 г. по проек​ту М. Симонетти. Его украшают шестнадцать колонн из каррарского мрамора. В зале выставлены мрамор​ные статуи Аполлона и муз, покровительниц различ​ных видов искусства (II в. н.э.), а также гермы римс​кой работы с изображениями греческих философов. Из девяти муз — спутниц Аполлона здесь представле​ны только семь. Они найдены среди руин виллы импе​ратора Адриана в Тиволи и, как считается, представ​ляют собой копии греческих бронзовых оригиналов.

Рядом с Залом муз расположена Галерея живот​ных. Она содержит самое богатое в мире собрание античных скульптур, изображающих различных жи​вотных. Здесь выставлено около 150 статуй, многие из которых являются ценными произведениями искусства. Исполненные в цветном и белом мраморе, они отличаются тонким техническим мастерством. Часть скульптур представляет собой копии греческих и римских оригиналов, выполненные по заказу папы Пия VI итальянским скульптором Франческо Антонио Францони (1734—1818), часть других составле​на Францони из подлинных античных фрагментов.

Из Зала животных можно пройти в соседнюю Га​лерею статуй, но, прежде чем сделать это, стоит вый​ти в Октагональный (бывший Бельведерский) дво​рик, где собраны самые выдающиеся шедевры из со​брания Музея Пио-Клементино. По пути можно полюбоваться двумя изваяниями свирепых молосских собак работы мастеров пергамской школы (I в. до н.э.). Октагональный дворик, отделенный от Зала живот​ных небольшим вестибюлем, является историческим ядром Ватиканских музеев: именно здесь папа Юлий II разместил первые классические скульптуры из своего собрания. В 1775 г. М. Симонетти, осуществляв​ший реконструкцию дворца по заказу папы Пия VI, пе​рестроил прежний квадратный Бельведерский дворик в октагон, а в 1803 г. в его четырех углах были устрое​ны отделенными аркадами небольшие ниши-кабине​ты. Ныне в этих кабинетах помещены всемирно изве​стные скульптуры «Лаокоон», «Аполлон Бельведерс​кий» (римская копия с работы Леохара IV в. до н.э.), «Персей» и «Атлеты» (работы итальянского скульп​тора А. Кановы, 1800) и «Меркурий» («Гермес»; рим​ская мраморная копия с греческого бронзового ори​гинала Праксителя).

Знаменитый «Аполлон Бельведерский» — мрамор​ная римская копия 130—140 гг. н.э. с бронзового ори​гинала афинского скульптора Леохара. Эта скульптура была найдена близ Гроттаферраты около 1490 г. и пе​ренесена в Ватикан в 1503 г. В другом кабинете — все​мирно известная скульптурная группа «Лаокоон». Она была найдена на Эсквилинском холме в 1506 г., и при​сутствовавшие при этом открытии Микелапджело и Антонио да Сангалло сразу опознали в ней шедевр ве​ликих греческих мастеров Агесандра, Полиодора и Афинодора, описанный Плинием. Скульптура была отреставрирована Микеланджело, который заменил отсутствующую правую руку Лаокоона; ныне она, в свою очередь, заменена подлинником, найденным в 1950-х гг. В третьем кабинете Октагона стоит мрамор​ная статуя Гермеса (Меркурия) — римская копия II в. с бронзового оригинала великого Праксителя, некогда находившегося в священной Олимпии. Долгое время считалось, что эта скульптура изображает Антиноя. Четвертый кабинет, «Кабинет Кановы», содержит три неоклассических статуи: «Персей», «Атлеты» и «Дамоксен», изваянные Антонио Кановой (1757—1822), крупнейшим итальянским скульптором конца XVIII в. Они были установлены здесь после того, как большин​ство античных шедевров из Ватиканских музеев было вывезены Наполеоном в Париж.

Из Октагонального дворика дверь ведет в круг​лый вестибюль. С левой стороны от него расположен кабинет Апоксиомена, в центре которого стоит пре​восходная римская копия статуи атлета «Апоксиомен» с оригинала работы Лисиппа (IV в. до н.э.). С правой стороны от круглого вестибюля находится небольшой внутренний дворик-атриум, носящий название атри​ума «Бельведерского торса». В трех его нишах-каби​нетах выставлены знаменитая скульптура эпохи по​зднего эллинизма «Бельведерский торс», статуя Мелеагра (римская копия II в. с оригинала Скопаса IV в. до н.э.) и римские саркофаги, принадлежавшие чле​нам известной патрицианской семьи Сципионов. Наиболее известен и интересен конечно же «Бельве​дерский торс». Найденный во времена папы Юлия II в Кампо Фуори, он представляет собой воплощение античного идеала мужской красоты. Неясно, кого изображала эта статуя: Геракла, сидящего на львиной шкуре, — как полагают одни исследователи, или от​дыхающего Аякса, как считают другие. На мраморе сохранилась подпись автора: Аполлоний, сын Несто​ра (греческий скульптор I в. до н.э.). «Бельведерский торс» оказал большое влияние на скульпторов эпохи Высокого Возрождения; им вдохновлялся великий Микеланджело, работая над фресками Сикстинской капеллы.

Большой открытый проем в стене соединяет Зал животных с Галереей статуй. Она перестроена во вре​мена Климента XIV и Пия VI из небольшого летнего павильона, примыкавшего ко дворцу Иннокентия VIII и украшенного в XV в. фресками Андреа Мантеньи и Пинтуриккьо. Ныне здесь выставлено несколько пре​красных римских копий с греческих скульптур. Осо​бенно выделяются «Аполлон Сауроктон» (римская копия с бронзового оригинала Праксителя IV в. до н.э.), «Пригнувшаяся Венера» (римская копия с ори​гинала Дедалоса из Вифинии, III в. до н.э.), «Эрос из Ченточелле» (эллинистическая копия с оригинала IV в. до н.э.), «Спящая Ариадна» (копия с эллинисти​ческого оригинала III—II вв. до н.э.), а также «Плач Пенелопы», «Амазонка» из виллы Маттеи, «Сон Ари​адны», несколько монументальных греческих стел и так называемые канделябры Барберини.

Галерея статуй переходит в Галерею бюстов, раз​деленную аркадой на четыре небольшие комнаты. Здесь собраны более ста бюстов античных богов и богинь, римских императоров, патрициев и простых граждан. Вот целая портретная галерея римских цеза​рей: юный Август — тонкогубый, с острым носом; куд​рявый «философ на троне» Марк Аврелий; печаль​ный Адриан, с волосами, упавшими на лоб; жестокий Каракалла, похожий на итальянского бандита... Эф​фектно смотрится статуя императора Нервы (I в. н.э.) с подчеркнутой пространственностью форм. Он изоб​ражен с обнаженным торсом и красивыми складками тоги на коленях, восседающим на скале, подобно Юпитеру.    В статуе императора Клавдия (41—54 гг.н.э.) цезарь предстает перед народом уже как полубог. В его жесте — открытый призыв к поклонению. Клавдий изображен подобным богу Юпитеру. Эффектна поза, аккуратно причесаны спускающиеся на лоб пряди во​лос, красиво уложены на плечах складки лент, тща​тельна дробная и мелкая отделка дубового венка. И все же пышная мишура всевозможных атрибутов и укра​шений не может скрыть зловещего взгляда императо​ра, ожидающего почестей...

В следующем небольшом зале, Галерее масок, эк​спонируется несколько превосходных мозаик. Название зала происходит от украшающей его пол мозаи​ки, найденной в 1780 г. на вилле Адриана в Тиволи, на которой изображено несколько масок. Сама гале​рея представляет собой часть перестроенного в XVIII в. летнего павильона, примыкавшего ко дворцу Иннокентия VIII. Вдоль стен зала размещены мрамор​ные античные статуи, среди которых особенно инте​ресны и известны «Сатир», изваянная из пентеликонского мрамора «Танцующая женщина» (найдена в окрестностях Неаполя), «Три грации» (римская ко​пия с эллинистического оригинала) и римская копия знаменитой «Афродиты Книдской» (с оригинала Праксителя, IV в. до н.э.).

Примыкающая к Галерее масок группа помеще​ний Бельведерского дворца является своеобразным продолжением экспозиции Музея Пио-Клементино. Северную часть коридора Пирро Лигорио занимают Зал колесницы и Галерея канделябров, созданная в 1785—1788 гг. Последняя представляет собой обшир​ную лоджию, разделенную на шесть секций арками из разноцветного мрамора. Каждую секцию украша​ет большой мраморный канделябр (отсюда название галереи). Галерея канделябров наполнена статуями, фрагментами древних фресок, саркофагами и ваза​ми, выполненными римскими мастерами. Среди большого числа экспонатов особое внимание обраща​ют на себя «Аталанта» (римская копия с греческого оригинала V в. до н.э.), «Мальчик с гусем» (мрамор​ная римская копия с бронзового оригинала конца III в. до н.э.), эллинистическая статуя «Старый рыбак», ста​туя Артемиды Эфесской времен императора Траяна (копия известной статуи многогрудой богини Арте​миды из Эфеса, чьи груди, как считается, сиволизируют пчелиные соты — знак изобилия).

Весьма протяженная—120 м! — Галерея карт была построена в 1578—1580 гг. О. Мачерино и по воле папы Григория XIII (1572—1585), реформатора календа​ря, расписана в 1580—1583 гг. великолепными фрес​ками, изображающими географические карты всех областей Италии, главных островов Средиземного моря, папских владений во Франции, а также сцены осады Мальты, сражения при Лепанто и крупномасш​табные карты морских республик Венеции и Генуи. Эта галерея считается самой красивой в ансамбле Ватиканских музеев. Автором проекта росписей яв​ляется монах-доминиканец Игнасио Данти — извес​тный математик и космограф, непосредственным ис​полнителем — его брат Джироламо. Для того чтобы создать 40 живописных настенных картин (32 боль​ших — 320x420 см, и 8 меньшего размера), им потре​бовалось три года (1580—1583). Сводчатые потолки галереи расписывала группа художников-маньерис​тов во главе с Чезаре Неббия и Джироламо Муциано.

Следующая галерея носит название Галереи гобе​ленов. В 1814 г. в ее стенах была открыта выставка фламандских гобеленов XVI в. и итальянских гобе​ленов XVII в. Фламандские гобелены созданы в зна​менитых брюссельских мастерских Питера ван Эль-ста; многие из них выполнены по рисункам великого Рафаэля и, возможно, его учеников. Из работ фла​мандских мастеров интересны также гобелен 1549 г., изображающий смерть Юлия Цезаря, и серия гобеле​нов «Времена года». Итальянские гобелены, создан​ные в 1600-х гг., изображают преимущественно сце​ны из жизни Маффео Барберни, избранного в 1623 г. римским папой под именем Урбана VIII (1623—1644).

Ватиканский Музей Кьярамонти основан папой Пием VII на седьмом году его понтификата при учас​тии выдающегося скульптора Антонио Кановы и на​зван по имени основателя (светское имя Пия VII — Барнаба Луиджи, граф Кьярамонти). Это музей клас​сической скульптуры. Ядро его собрания — главным образом римские статуи, некоторые из них — копии более ранних работ греческих мастеров. Помимо ста​туй, здесь собраны античные бюсты, алтари, архитек​турные детали, урны, саркофаги — общим числом бо​лее тысячи, различные и по происхождению, и по ху​дожественной ценности.

Музей состоит из трех частей: Коридора, Нового крыла (итал. Вraccio Nuovo) и лапидария. Коридор — большая арочная галерея, разделенная на 60 секций. По обеим ее сторонам тянется бесконечный ряд ста​туй, бюстов, саркофагов рельефов — всего около 800 экспонатов, относящихся к римской эпохе. Наи​больший интерес представляют колоссальная голова Афины эпохи императора Адриана (117—138 гг. н.э.), рельеф I в. н.э., изображающий «Три Грации» (в XXXI секции), и два греческих подлинника: «Дочери Ниобы» — рельеф, изваянный из беотийского известня​ка, и голова бога морей Посейдона (Нептуна). Другая часть музея — лапидарий, где собрано более 3 тыс. ка​менных табличек, скрижалей и саркофагов с надпи​сями. Это одно из самых больших в мире собраний подобного рода.

Новое крыло (Браччо Нуово), построенное в 1817—1822 гг., — жемчужина не только Музея Кья​рамонти, но и всего ансамбля Ватиканских музеев. Его творцом является архитектор Рафаэль Стерн; после его смерти в 1820 г. работы возглавил Паскуале Белли. Выстроенное в духе неоклассицизма здание поражает своим почти абсолютным совершенством, строгой симметрией всех частей, гармоничными про​порциями и умело устроенной системой освещения. Интерьеры украшены позолотой, алебастром, египет​ским гранитом, полы выложены цветным мрамором. Весь этот антураж как нельзя лучше соответствуетвеликолепной коллекции античных скульптур, со​бранных в стенах Браччо Нуово.

В просторном светлом главном зале, отделанном мрамором, в нишах вдоль стен расставлены двадцать восемь статуй, между нишами на мраморных консо​лях — двадцать восемь бюстов. Их дополняют двад​цать настенных рельефов. Здесь собраны самые лучшие в эстетическом отношении произведения антич​ной скульптуры. Особенно выделяются прекрасная римская копия статуи Демосфена с бронзового ориги​нала Полиевкта (III в. до н.э.), мраморная копия «Си​лен и Дионис» с оригинала Лисиппа (IV в. до н.э.), две копии с оригиналов Поликлета (V в. до н.э.): «Раненая Амазонка» и «Дорифор». Здесь хранится и прекрас​ная коллекция римской портретной скульптуры.

Этрусский музей занимает верхний этаж дворца Иннокентия VIII (1484—1492) и часть смежного зда​ния времени Пия IV (1559—1565). В его залах сохра​нились фрески Федерико Бароцци и Федерико Дзуккари (1563), Санти ди Тито и Никколо Чирчиньяни делле Памаранче (1564). Григорианский Этрусский музей — таково его полное название — основан в 1837 г., в понтификат папы Григория XVI. Основой для его создания послужили археологические наход​ки на территории Южной Этрурии в 1828—1836 гг., в те времена входившей в состав Папского государства.

В 1830—1840 гг. при раскопках были открыты важнейшие центры этрусской культуры — Вульчи, Тарквинии, Кьюзи. Античная Этрурия охватывала не только Тоскану, но и некоторые районы Умбрии и весь северный Лациум — территорию протяженнос​тью в 200 километров с севера на юг, между рекой Арно и Тибром, до 1870 г. входившую в состав Папс​кого государства. Этрусский город Цере располагал​ся на месте современной деревни Черветери. Именно в Черветери был найден один из самых знаменитых некрополей этрусков. Этот «город мертвых» занимал более 350 гектаров.

В 1835 г. священник Алессандро Реголини и гене​рал Винченцо Галасси обнаружили в Черветери нео​бычную гробницу. Она оказалась абсолютно нетрону​той - за прошедшие двадцать пять веков покой мерт​вых не нарушил ни один человек: ни грабитель, ни ученый, ни искатель приключений. В дальнем углу первой погребальной камеры располагалось бронзо​вое смертное ложе. По-видимому, здесь был похоро​нен лукумон — этрусский князь. Останки усопшего давно истлели, рядом стояла совершенно не тронутая временем небольшая, почти игрушечных размеров бронзовая колесница — точная копия этрусской три​умфальной колесницы, на которой в годы своей зем​ной жизни разъезжал вождь этрусков. Рядом стояли конические бронзовые вазы с изображениями грифонов, небольшой жертвенник-треножник, бронзо​вые статуэтки... В ногах умершего лежал миниатюр​ный бронзовый щит. Такими же щитами была увеша​на противоположная стена гробницы.

Небольшая, наполовину заделанная кирпичом дверь вела в следующую погребальную камеру. Со сводчатого потолка свисали бронзовые вазы, на полу — серебряные безделушки, множество флаконов из-под духов... Целая гора женских украшений безо​шибочно позволяла угадать место, где некогда лежала усопшая — очевидно, супруга вождя. Покрытая орна​ментом золотая пластина покоилась на груди, золо​тые серьги и браслеты украшали уши и руки, ожере​лье — шею. За двадцать пять веков от той, что когда-то носила эти украшения, не осталось и следа. Вещи лежали на месте...

Ныне все находки из гробницы «Реголини-Галасси», приведенные в порядок и отреставрированные, собраны в одном из залов Этрусского музея в Вати​кане.

С ликвидацией Папского государства в 1870 г. музей лишился возможности пополнять свою коллек​цию материалами раскопок, и в дальнейшем его рост осуществлялся только за счет случайных приобрете​ний и нескольких крупных пожертвований. Важными событиями стали покупка собрания этрусских древностей Фалькони (1898), пожертвование коллек​ционера Марио Астарита (1967), покупка коллекции Гиачинто Гульельми (1987). В 1937 г. по завещанию маркиза Бенедетто Гульельми музей получил коллек​цию произведений этрусского искусства из некропо​ля в Вульчи.

Экспозиция Этрусского музея размещается в двад​цати двух залах и содержит материалы IX—I вв. до н.э., начиная от эпохи железного века до вхождения этрус​ских городов в состав Римского государства. О тыся​челетней истории этрусков рассказывают многочис​ленные предметы, изготовленные из бронзы, серебра, золота, керамика разных эпох. Неотъемлемой частью экспозиции является большое собрание греческих ваз, найденных в этрусских некрополях, и италийских ваз, произведенных в эллинизированных городах Южной Италии. Смежная с Этрусским музеем секция посвя​щена римским древностям, найденным при раскопках в Риме и области Лациум.

Через два года после образования Этрусского му​зея, в 1839 г., в нижнем этаже того же здания был от​крыт Египетский музей. Как и Этрусский, он носит название Григорианского, так как был основан папой Григорием XVI. Основу собрания музея, у истоков которого стоял известный итальянский египтолог, священник-варнавит Луиджи Унгарелли, составила коллекция древностей, в свое время вывезенная из Египта римским императором Адрианом (117—138) для украшения своей виллы в Тиволи. Другая часть собрания сформировалась за счет частных коллекций, приобретенных в течение XIX в. В 1952 г. Египетский музей получил в дар коллекцию Грасси, состоящую из предметов искусства эпохи эллинизма.

Музей невелик — он занимает всего девять залов, однако собранное здесь большое число художествен​ных произведений, начиная с амулетов и кончая ко​лоссальными статуями фараонов, дает представление об искусстве периода расцвета и могущества Древне​го Египта и времени его упадка. В экспозиции музея — драгоценные папирусы, включая знаменитую Книгу Мертвых, мумии людей и животных, богатейшая кол​лекция священных скарабеев, скульптурные изобра​жения богов и фараонов. Экспозиции двух последних залов рассказывают о древней истории стран Ближ​него Востока и Месопотамии.

Григорианский музей светского искусства (быв​ший Латеранский) основан папой Григорием XVI в 1844 г. С 1970 г. он размещается в специально постро​енном здании, расположенном параллельно зданию Ватиканской пинакотеки. В четырех секциях музея выставлены памятники греческой и римской скульп​туры, барельефы и мозаики римского периода. В коллекции музея имеется несколько оригиналов гречес​ких скульптур, среди которых три фрагмента из афин​ского Парфенона и голова Афины, датируемая около 460 до н.э. В музее есть также секция, посвященная римским копиям с греческих оригиналов; особенно выделяется бронзовая группа «Афина и Марс», сде​ланная с оригинала Мирона V в. до н.э., и копия элли​нистической мозаики, изображающей пол зала с ос​татками обильного обеда. Об этой мозаике сообщал еще римский писатель Плиний.

В отделе, посвященном римской скульптуре рес​публиканского и имперского периодов, среди прочих экспонатов хранится алтарь Викомагистров (I в. н.э.) и два рельефа, изображающие приезд императора Веспасиана в Рим и отъезд императора Домициана (оба найдены в 1939 г.). Здесь выставлено множество предметов декоративного убранства саркофагов, в частности скульптурные фризы гробницы Гатериев, изображающие пейзажи Древнего Рима и реалисти​ческие сценки повседневной жизни римлян. Полага​ют, что несколько поколений членов семьи Гатериев были потомственными строителями, и они реклами​ровали свои услуги, изображая на саркофагах те рим​ские здания, в постройке которых они принимали участие (включая знаменитый Колизей). Не менее интересны две мозаики III в. с изображениями атле​тов, найденные в термах Каракаллы. Лапидарий — собрание древних надписей, преимущественно эпи​тафий, содержит множество надписей I—III вв. на греческом, еврейском и латинском языках, найден​ных в римских катакомбах.

В 1854 г., при папе Пие IX, в Латеранском дворце открылся Христианский музей, в основу собрания которого легли находки в римских катакомбах, где проводили службы первые христиане — саркофаги, скульптуры, фрески, надписи. Позже к ним добави​лись два зала экспонатов из раскопок в Остии (1856— 1869) и Порто (1866). В 1910 г., во время понтифика​та св. Пия X, собрание музея пополнилось секцией, содержащей 137 надгробий из древних еврейских некрополей в Риме, большей частью с кладбища на Виа Портуэнсе, пожертвованные владельцами зем​ли — семейством маркиза Педдегрини-Кьярантотти. Спустя полвека собрания Светского и Христианско​го музеев были переведены по просьбе папы Иоан​на XXIII (1958—1963) из Латеранского дворца в но​вое, специально построенное здание в Ватикане. В 1970 г. они были вновь открыты для публики, полу​чив названия Григорианского Светского музея и Хри​стианского музея Пия.

Сегодня в экспозиции Христианского музея пред​ставлены произведения искусства, приобретенные Святым Престолом в XVIII—XIX вв., артефакты, обнаруженные при раскопках римских катакомб. Здесь нет ни впечатляющих художественных полотен, со​зданных великими мастерами живописи, ни мрамор​ных статуй. При этом экспонаты этого музея захваты​вают не менее, чем залы, наполненные предметами античного и ренессансного искусства. Каждый из них рассказывает о вере и надежде первых христиан, сви​детельствует об их обращении, мученичестве, благо​честии. Вероятно, именно это придает главную цен​ность произведениям искусства, хранящимся в Хри​стианском музее.

Хотя новая религия утверждалась в столице Рим​ской империи постепенно и незаметно, произведения христианского искусства первых веков от Р.Х. достиг​ли высокого художественного уровня. Среди более чем тысячи экспонатов музея — множество раннехристианских саркофагов, покрытых рельефами с изображе​ниями библейских сцен. Зрительные образы нередко дополняются текстами из Ветхого и Нового Заветов. Так, «саркофаг Ионы» (IV в.) украшает искусная резь​ба — сцены приключений Ионы, проглоченного китом, сопровождающиеся большим отрывком из библейс​кой Книги Ионы. На этом же саркофаге изображены Ной, отправляющийся в плавание на ковчеге, Иисус Христос, воскрешающий Лазаря, и апостол Петр, в момент, когда крестил своих тюремщиков.

Частое сопоставление сцен из Ветхого и Нового Заветов показывает, что ранние христиане легко уме​ли распознавать евангельскую весть, вложенную в еврейские Священные Писания. На одном из сарко​фагов изображена сцена сотворения Богом Евы из ребра Адама, а под ней помещена сцена Рождества Христова: Иисус, «новый Адам», рожден от Марии — «новой Евы». Через крещение христиане рождаются к новой жизни и входят в Церковь, которая суть Тело Христово; таким образом, они, как говорил апостол Петр, становятся «причастниками Божеского есте​ства». Христианский смысл смерти открывается в свете Пасхальной тайны смерти и воскресения Хрис​та: для христианина смерть есть завершение его ново​го рождения, начатого крещением, и вступление в жизнь вечную. На раннехристианских саркофагов изображено великое множество сюжетов и символов, выражающих твердую веру в Христа и надежду на вечную жизнь.

Раннехристианское искусство было тесно связа​но с современным ему языческим. Даже изображе​ние Христа в образе Доброго Пастыря происходит от античных образов пастуха. «Я — пастырь добрый: па​стырь добрый полагает жизнь свою за овец», — гово​рит Иисус в Евангелии от Иоанна (Ин., 10:11). Пер​вые христиане легко признали Христа в языческом образе пастуха, наполнив его новым значением. Раннехристианские художники видели Христа и в обра​зе легендарного певца Орфея, сына бога искусств Аполлона. Как повествуют мифы, Орфей с помощью своей музыки приручал диких животных, и его образ стал символическим изображением Христа, который преобразовывал жизни грешников. Присутствие язы​ческих элементов в раннехристианской скульптуре наглядно демонстрирует, как культура первых веков христианства постепенно внедрялась в господствую​щую в ту пору языческую культуру, наполняя ее но​вым содержанием и преобразуя изнутри. Ранние хри​стиане не отвергали и не принижали творений антич​ных мастеров, но использовали их воздействие на души и думы для проповеди евангельского Открове​ния. Языческие образы были для них «семенами Сло​ва», рассеянные Богом в Древнем мире. При этом ис​кусство первых христиан, несомненно, является биб​лейским, основанным на Священном Писании. Сегодня христиане всех конфессий могут видеть в нем свои общие корни.

Христианский музей располагает значительным фондом золота. Здесь представлены произведения декоративного искусства, изделия из слоновой кос​ти, печати, монеты, столовые сервизы, позолоченное стекло, гравированные предметы, кольца и памятные медали. Интересно, что многие из этих предметов, например красивые стеклянные медальоны с портре​тами апостолов Петра и Павла, выполненные из тон​ких листков золота, рассчитаны на восприятие при искусственном освещении — свете факелов, ламп и пр. Это напоминание о тех временах, когда христиане не могли свободно исповедовать свою религию и же​стоко преследуемые властями совершали литургию в римских катакомбах, куда нет доступа солнечным лучам. Об этом красноречиво свидетельствует и со​брание терракотовых масляных ламп, в свете кото​рых последователи Христа преодолевали целые мили подземных туннелей — живая иллюстрация к словам апостола Иоанна: «И свет во тьме светит, и тьма не объяла его» (Ин., 1: 5). В римских катакомбах нахо​дили и продолжают находить сотни памятников эпо​хи раннего христианства. В их числе — многочислен​ные вотивные дары, нередко весьма искусной работы, выполненные из драгоценных металлов. На двух изящных серебряных флаконах с рельефными порт​ретами апостолов Петра и Павла выгравирована над​пись: «Petivi et accepi, votum solvi» («Я просил, и я получил, и я выполнил свой обет») — несомненное свидетельство веры первых христиан. Эти и другие предметы — перстни-печати с монограммой Христа, бронзовые медальоны и др. — проливают свет на по​вседневную жизнь римской раннехристианской об​щины. Знакомство с художественными сокровищами Ватикана следует завершить в Ватиканской пинако​теке. Ватиканская картинная галерея была основана в 1790 г. папой Пием VI (1775—1799). Собранные в пап​ских дворцах картины были первоначально размеще​ны в одном из отделений коридора, построенного еще Пирро Лигорио (1510—1583) и расписанного в конце XVIII в. Бернардино Нокки, Доменико дель Фрате и Антонио Марини. Первое собрание насчитывало 118 полотен и имело очень короткую историю, пре​рвавшуюся в 1796 г., когда в соответствии сперва с Болонским перемирием 1796 г., а затем с Толентинским договором 1797 г. десятки лучших картин Вати​канской пинакотеки были вывезены в Париж.

К замыслу создания в Ватикане художественной галереи, открытой для публики, вернулись только в 1817 г., после падения Наполеона, когда художествен​ные ценности, вывезенные во Францию после 1797 г., были возвращены в Италию лишь по решению Венс​кого конгресса. Среди возвращенных шедевров были и семьдесят три картины прежней Ватиканской пина​котеки. Первоначально их разместили в апартаментах Борджа, но их явная неприспособленность для демон​страции больших художественных коллекций заста​вила искать для пинакотеки новое помещение. Сперва она переехала в апартаменты Григория XIII, затем в Галерею гобеленов, потом в апартаменты Пия V и, на​конец, опять вернулась в апартаменты Григория XIII. За эти годы собрание продолжало расти за счет новых покупок и пожертвований. При св. Пие X (1903—1914) в состав пинакотеки вошла замечательная коллекция византийского искусства и много произведений ита​льянских примитивов, которые до этого хранились в Латеранском дворце и в Ватиканской библиотеке.

В 1908 г. пинакотеку перевели в одно из крыльев Бельведерского дворца. Однако из-за небольших раз​меров этого помещения для художественной галереи было решено построить новое здание, могущее обес​печить надлежащие условия хранения и экспониро​вания картин. Воплотить в жизнь этот проект удалось только в 1932 г., в понтификат папы Пия XI (1922— 1939). Новое здание галереи было построено по про​екту архитектора Луки Бельтрами, на месте так назы​ваемой Садовой площади. Пинакотека была открыта 27 октября 1932 г.

Сегодня в восемнадцати залах пинакотеки выствлено около 460 картин — от работ так называемых примитивов (XII—XIII вв.) до полотен выдающихся художников XVIII — XIX вв. В основном здесь пред​ставлена итальянская школа живописи, хотя есть и работы мастеров других стран (Л. Кранах, Мурильо, Т. Лоуренс).

Экспозицию открывает зал с работами итальянс​ких художников-примитивов XI—XIII вв. Это еще не Возрождение, а Предвозрождение или Проторенес​санс. Проторенессансные веяния появились в италь​янской культуре уже в XIII в., а иные находят их даже в искусстве XII в. и еще более далекого XI в. В числе выставленных здесь работ — произведение неизвест​ного мастера римской школы «Страшный суд» (XI в.), «Св. Франциск Ассизский» Маргаритоне д' Ареццо, «Мученичество Святого Стефана» Бернардо Дадди, «Мадонна с Младенцем, Св. Михаилом и Св. Урсу​лой» Аллегретто Нуци.

Искусство треченто представлено во втором зале работами таких известных художников, как Джотто, Симоне Мартини, Бернардо Дадди, Пьетро Лоренцетти, Джованни ди Паоло, Никколо ди Томмазо. Осо​бенный интерес представляет «Триптих Стефанески» кисти Джотто, представляющий Христа на троне, ок​руженного ангелами, со сценами распятия св. Петра и мученичества св. Павла; в пределле изображена Бого​матерь на троне. В следующем зале выставлены работы мастеров кватроченто: «Увенчание Марии небесной славой» флорентийца Флорентино Липли, «Чудеса Св. Николая» умбрийского мастера Джентиле да Фабри​ано, «Мадонна» Беноццо Гоццоли и две картины Фра Беато Анджелико: «Жизнь Св. Николая» и «Мадонна с Младенцем, Св. Домиником и Св. Екатериной». 

В четвертом зале почти безраздельно господству​ет живопись выдающегося умбрийского художника-монументалиста Мелоццо да Форли (Мелоццо дельи Амбрози, 1438—1494). Его ангелы, играющие на му​зыкальных инструментах, заполняют почти все про​странство зала. Эти монументальные фрески — увы, лишь небольшая сохранившаяся часть росписи купо​ла римской церкви Санти Апостоли (Святых Апос​толов), в свое время принесшей Мелоццо да Форли небывалую славу. Это был первый пример декоратив​ной живописи, предназначенный для рассматривания ее снизу вверх. Многие художники решали впослед​ствии ту же задачу, но впервые она была поставлена и с поразившей всех легкостью разрешена Мелоццо да Форли. Церковь Святых Апостолов в Риме была од​ним из важнейших памятников итальянской художе​ственной истории, однако реставраторы и строители XVIII в. сбили всю живопись Мелоццо и переделали храм «в духе времени». От грандиозного ансамбля остались лишь фрагменты фресок, изображающие ангелов, поющих и играющих на различных инстру​ментах, которые бережно хранятся теперь в Ватикан​ской пинакотеке. «Ангелы» Мелоццо —самые извес​тные из его работ.

Мелоццо да Форли был любимым художником папы Сикста IV. В Ватиканской пинакотеке сегодня хранится большая фреска Мелоццо, изображающая Сикста IV, окруженного племянниками и торжествен​но поручающего гуманисту Бартоломео Платине биб​лиотеку, собранную и размещенную им в залах Вати​кана. Эта фреска, исполненная по заказу папы Сикста IV, некогда украшала одну из стен Ватиканской биб​лиотеки. «Фреска Мелоццо да Форли — самый зна​чительный из художественных памятников кватро​ченто в Риме, — отмечает П.П. Муратов. — Из худож​ников этого века только Пинтуриккио представлен в Риме своими лучшими произведениями... Перед фреской Мелоццо зритель не сомневается в том, что здесь ему встретилось одно из произведений, отме​чающих вершину искусства кватроченто, и что автор его должен быть поставлен в ряду величайших ху​дожников той эпохи, наравне с Боттичелли, Пьеро делла Франческа, Беллини, Мантеньей и Лукой Синьорелли. Перед нами открывается грандиозная и светлая архитектурная перспектива, составляющая достойный
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фон для шести монументальных фигур. Папа Сикст IV сидит в кресле, и его твердый профиль обращен к стоящему перед ним на коленях Платине с такой торжественной неподвижностью, какая встре​чается только в изображениях богов на античных ре​льефах. Сзади него видны высокий и суровый карди​нал делла Ровере, будущий Юлий II, и изнеженно-красивый фаворит, кардинал Пьетро Риарио. Два молодых вельможи, в тяжелых отороченных мехом шубах и с золотыми цепями вокруг шеи, замыкают группу слева. Их лица выражают решительность, и в их позах есть вызов всякой опасности; младший из этих людей, вероятно, Джироламо Риарио. Между изображенными лицами нет никакого действия, в этом групповом портрете каждое из них позирует на своем месте... Мелоццо был могучим живописцем, вероятно, самым темпераментным изо всех владев​ших искусством кватроченто. Это особенно выраже​но в широком распределении больших цветных по​верхностей. Каждая из фигур входит в композицию со своим тоном: серебристо-серым — платина, бе​лым — папа, пурпуровым — делла Ровере, сирене​вым — Джироламо Риарио, вишневым — его товарищ. В архитектуре преобладает цвет белый с золотом, ря​дом с которым видны зеленые стены второй комнаты и синеющее сквозь окна небо. Чистой прелестью этих тонов, легких и светящихся каким-то жемчужным блеском, никогда нельзя насладиться до конца. Сире​невый, вишневый и зеленый цвета Мелоццо принад​лежат к числу величайших колористических откро​вений Италии».

Перейдя в следующий зал, мы впервые встретим работу художника неитальянского происхождения: «Пьету» Лукаса Кранаха-Старшего. Здесь, как и в шестом зале, представлены работы мастеров чинквеченто. В седьмом зале полотна Перуджино и Пинтуриккьо служат своеобразным введением в искусство великого Рафаэля, которому целиком посвящен восьмой зал. Здесь находятся главные сокровища Ва​тиканской пинакотеки — три большие картины Ра​фаэля: ранняя «Увенчание Девы Марии небесной сла​вой», более поздняя «Мадонна ди Фолиньо», напи​санная художником в период расцвета его таланта, и огромная «Преображение», последняя работа масте​ра. Ее заказал Рафаэлю кардинал Джулио Медичи (будущий папа Климент VII). Художник не успел за​кончить картину — ее дописывал Джулио Романо.  В зале Рафаэля находятся и десять знаменитых гобе​ленов, исполненных по его картонам. Они были зака​заны папой Львом X в 1516 г. для украшения Сик​стинской капеллы и изготовлены в брюсселькских мастерских. Непревзойденными образцами монумен​тальной живописи стали выполненные для этой се​рии картоны Рафаэля «Чудесный лов рыбы» и «Паси овец моих». По словам немецкого историка искусст​ва Генриха Вёльфлина, «эти картоны были сокровищ​ницей, из которой художники черпали формы для выражения движений человеческой души. Удивле​ние, испуг, страдание, величие и достоинство вопло​щены здесь с таким совершенством, что иных форм для них Запад не мог и представить себе». Девятый зал — это прежде всего «Кающийся Иероним», незаконченная картина Леонардо да Винчи, и «Пьета» Джованни Беллини. В десятом собраны по​лотна мастеров школы Рафаэля и венецианской шко​лы. Выделяются две работы Тициана — «Мадонна Фрари» и «Портрет дожа Никколо Марчелло», а так​же две картины Веронезе «Аллегория Свободных Искусств» и «Видение Св. Елены». Одиннадцатый зал отражает тот сложный период в истории итальянс​кой живописи, когда господствующими в ней направ​лениями являлись поздний маньеризм и болонский академизм. Творчество одного из основателей худо​жественной академии в Болонье, Лодовико Каррачи, представлено здесь картиной «Троица с мертвым Хри​стом». В этом же зале собрана небольшая коллекция полотен Ф. Бароччи: «Отдых на пути в Египет», «Об​ретение стигматов Св. Франциском Ассизским» и др.

Одним из бесспорных шедевров Ватиканской пи​накотеки является находящаяся в двенадцатом зале кар​тина «Положение во гроб», исполненная Микеланджело да Караваджо (1573--1610). Караваджо — один из тех художников, которых можно открыть для себя толь​ко в Италии, а точнее — в Риме. Здесь, в галереях Капи​толия, Дориа, Боргезе, Национальной галерее, Ватикан​ской пинакотеке, в церквах Сан Луиджи деи Франчези и Санта Мария дель Пополо, творчество этого худож​ника представлено с исключительной полнотой.

Могучая сила искусства Караваджо буквально зат​мевает другие полотна, размещенные на стенах зала. А ведь здесь собрана прекрасная коллекция живописи XVII в.: «Кающаяся Мария Магдалина» и «Уверение Фомы» Гверчино, «Распятие Св. Петра», «Мадонна с Младенцем, Св. Фомой Аквинским и Св. Иеронимом», «Св. Матвей и ангел» Гвидо Рени, «Мученичество Св. Эразма» великого французского живописца Никола Пуссена (1594—1665). Характерно, что даже в после​дней картине, написанной в 1628—1629 гг., явственно присутствует дух великого Караваджо: в первые годы своего пребывания в Италии Пуссен невольно был зах​вачен обаянием его искусства. Еще одна картина Пус​сена, «Победа Гедеона над мадианитянами», хранится в следующем, тринадцатом зале. Здесь же представле​но несколько работ блестящего мастера монументаль​но-декоративной живописи эпохи зрелого барокко Пьетро да Кортона (1596—1669): «Видение Св. Фран​циска», «Давид, убивающий льва», «Давид и Голиаф».

Четырнадцатый и пятнадцатый залы посвящены живописи второй половины XVII—XVIII вв. Здесь интересны прежде всего картина выдающегося испан​ского художника Бартоломе Эстебана Мурильо «Му​ченичество Св. Петра» (четырнадцатый зал), два по​лотна самого значительного мастера итальянской живописи рубежа XVII—XVIII вв. Джузеппе Мария Креспи «Святое семейство» и «Портрет палы Бене​дикта XIV», работа английского художника Томаса Лоуренса «Портрет короля Георга IV» (пятнадцатый зал). Следующий зал целиком посвящен творчеству австрийского художника Петера Венцеля (1745— 1829). Далее — интереснейшая выставка работ Джо​ванни Лоренцо Бернини, относящихся к периоду, ког​да этот выдающийся скульптор и архитектор работал над кафедрой Св. Петра.

Завершает экспозицию Ватиканской пинакотеки собрание византийских, греческих и русских икон XV— XIX вв. К числу самых древних принадлежат две ико​ны новгородской школы «Успение Богоматери» (XV в.) и «Св. Николай с житием» (рубеж XV—XVI вв.). Здесь же интересная икона «Увенчание Девы и святых» рабо​ты неизвестного греко-венецианского мастера начала XV в.
Вопросы для самоконтроля:

1.Какие музеи и галереи входят в Музеи Ватикана? Каковы этапы создания Музеев Ватикана? 

2.В связи с чем ватиканские музеи лишились огромного числа бесценных произведений? 

3.Какие музеи основал Папа Григорий XVI? 
4.В каких залах выставлена основная часть коллекции музея Пио-Клементино? 
5.Творчество какого художника эпохи Возрождения представленов в Ватиканской пинакотеке с исключительной полнотой?
IV МУЗЕИ ВЕЛИКОБРИТАНИИ

4.1. Британский музей

Британский музей в Лондоне называют самым большим музеем мира. Точно подтвердить, так это или нет, невозможно, но в любом случае он входит в ведущую пятерку мировых музеев. Собрание Британ​ского музея, ныне насчитывающее более 13 милли​онов экспонатов, представляющих все континенты, охватывает всю историю человеческой культуры, с глубокой древности до наших дней.

В основу этой всемирно известной коллекции лег​ло собрание лондонского врача и ученого-натуралиста сэра Ганса Слоуна (1660—1753). Страсть к естествен​ным наукам завладела им еще в юности. В 1687 г., в возрасте 27 лет, Слоун получил предложение занять пост врача при губернаторе Ямайки, и с удовольстви​ем отправился в это дальнее путешествие, распахнув​шее перед ним совершенно новый, неизведанный мир.
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Лондон. Британский музей

Менее чем за два года Слоун собрал на Ямайке инте​ресную естественнонаучную коллекцию, насчитывав​шую более 800 объектов. Вернувшись в Лондон и сде​лав блестящую карьеру (в частности, он был придвор​ным врачом при Георге I, королеве Анне и Георге II), он стал весьма богатым и уважаемым человеком. До пос​ледних своих дней Слоун не утратил интереса к кол​лекционированию. К концу жизни его коллекция на​считывала более 71 тыс. различных экспонатов, в том числе 40 тыс. книг, 7 тыс. рукописей, множество есте​ственнонаучных препаратов, включая 337 гербариев, а также старинные гравюры и рисунки (среди них работы Альбрехта Дюрера), монеты, предметы старины из Египта, Греции, Рима, Ближнего и Дальнего Востока и Америки. Не желая, чтобы после его смерти это во мно​гом уникальное собрание было распылено — он хотел, чтобы его коллекции оставались в Лондоне, «где бла​годаря большому стечению народа от них была бы наи​высшая польза», Слоун завещал его королю Георгу II и английской нации, при условии, что государство изы​щет средства и выплатит его оставшимся без отца до​черям сумму в размере 20 тыс. фунтов, что было на​много ниже реальной стоимости коллекции.

Хотя король Георг первоначально без энтузиазма отнесся к такой перспективе, британский парламент очень быстро нашел нужные средства и в 1753 г. при​нял акт о создании Британского музея на основе кол​лекции Слоуна. Формальное согласие с этим актом король выразил 7 июня 1753 г. По решению парламен​та, в фонды нового музея были включены еще две ча​стные библиотеки: книжное собрание сэра Роберта Коттона, большинство книг которого относилось к эпохе королевы Елизаветы (1558—1603), и библио​тека графов Оксфордских. В 1757 г. сюда добавилась еще и Королевская библиотека, собранная различны​ми британскими монархами. Таким образом, Британ​ский музей одновременно стал и национальным му​зеем и национальной библиотекой.

Богатое собрание было решено разместить в доме Монтегю, расположенном в лондонском районе Блумсбери. Музей открыл двери для публики 15 января 1759 г. С самого начала доступ в его залы был свобод​ным, без всякой входной платы (эта традиция сохра​няется до наших дней), хотя первое время и был огра​ничен: посетителей пускали группами, по 15 человек в каждой, в сопровождении гида, так что в день музей мог принять не более 60 человек (к началу XIX в. эта цифра выросла до 120 человек). Подобная практика была прекращена в 1810 г., однако вплоть до 1836 г. в целях охраны общественной нравственности сюда пускали только людей «пристойного вида», а по вы​ходным и праздничным дням музей не работал, чтобы ограничить приток представителей низов общества, в том числе «матросов с верфей и девиц, которых они могут с собой привести».

С самого начала музей действовал не только как образовательный, но и как научный центр. Уже в январе 1759 г. в его стенах открылся читальный зал для ученых. Однако еще долгое время Британский музей представ​лял собой нечто среднее между библиотекой и кунстка​мерой. В его экспозиции были выставлены, главным образом, манускрипты, книги, монеты и медали. Разно​образие в строгую и чопорную обстановку вносили еги​петская мумия, заспиртованная голова грифа, свинья-циклоп... Среди занимательных экспонатов был один из двух рогов, выросших на голове некой Мэри Девис, чей портрет (с двумя рогами) был вывешен тут же рядом. В течение нескольких последующих лет после откры​тия музей получил в дар несколько крупных книжных собраний, включая библиотеку Томасона и библиоте​ку Дэвида Гаррика. Преобладание в его экспозиции книг, рукописей и естественнонаучных коллекций начало уменьшаться в последней трети XVIII в., когда в 1772 г. музей приобрел крупное собрание античных ваз, при​надлежавшее сэру Уильяму Гамильтону (1730—1803), британскому послу в Неаполе. В 1778 г. выставка экзо​тических предметов, привезенных экспедицией капи​тана Джеймса Кука, открыла для посетителей музея вол​нующий мир далеких Южных морей. В январе 1784 г. сэр Уильям Гамильтон пожертвовал музею еще одну крупную коллекцию предметов старины, включавшую колоссальную мраморную ногу бога Аполлона — фраг​мент античной статуи.

Бурный территориальный рост Британской импе​рии, начавшийся на рубеже XVIII—XIX вв., открыл перед британскими учеными, коллекционерами и лю​бителями старины необычайно широкие возможнос​ти. Весь земной шар распахнул перед ними свои сокро​вища. В начале XIX в. фонды музея значительно по​полнились за счет обширного собрания греческой и римской скульптуры. После поражения французов в Египте в 1801 г. британская армия конфисковала боль​шее количество произведений древнегипетского искус​ства и памятников старины, собранных французскими учеными, состоявшими при армии Наполеона. В 1803 г. эта коллекция была передана Британскому музею. В числе этих памятников оказался ныне знаменитый Розеттский камень, послуживший ключом к дешиф​ровке египетских иероглифов. Деятельность Генри Солта, британского генерального консула в Египте, связана с формированием ныне огромного собрания древ​неегипетской монументальной скульптуры, начало ко​торому положил колоссальный бюст Рамсеса II.

Деятельность агентов британского правительства по приобретению предметов старины в странах Ближ​него и Среднего Востока значительно облегчалась тем обстоятельством, что правящие там консервативные мусульманские режимы не испытывали ни малейшего интереса к старине. Искусство Древнего Египта, Ме​сопотамии, Греции и Рима воспринималось ими как глубоко чуждое, «языческое», а первоклассные произ​ведения мастеров древности — «идолами» чужих, дав​но исчезнувших с исторической сцены народов, кото​рые можно было без зазрения совести уничтожать, использовать в качестве строительного материала и т.д. Поэтому столковаться с турецкими или египетскими чиновниками европейцам не представляло ни малей​шего труда, к тому же волшебное слово «бакшиш» открывало любые двери. В 1799—1803 гг. Томас Брюс, граф Элджин, британский посол в Оттоманской им​перии, сумел снять со знаменитого Парфенона в Афи​нах (в то время Греция входила в состав турецкой им​перии) большое количество мраморных скульптур, ис​полненных под руководством гениального Фидия, и в 1806 г. переправить их в Англию. В 1816 г. эти шедев​ры античного искусства были приобретены Британс​ким музеем. В эти же годы собрание греческой скуль​птуры пополнилось знаменитым рельефным фризом из храма Аполлона Эпикурия в Бассах (Пелопоннес). В 1825 г. с покупкой ассиро-вавилонской коллекции Клавдия Джеймса Рича было положено начало собра​нию древностей Ближнего Востока. Эти и другие при​обретения обеспечили Британскому музею широкое международное признание и репутацию одного из круп​нейших собраний античных древностей.

Уже к началу XIX в. старый дом Монтегю не мог вмещать всех разросшихся коллекций музея. Задача сооружения нового музейного здания была возложена на основанный еще в 1802 г. Строительный комитет, однако работы по его возведению начались только в 1823 г. Строился музей по проекту и под руководством архитектора Роберта Смайрка; обветшавший дом Мон​тегю разобрали в 1843 г. Новое здание Британского музея, построенное в 1823—1852 гг., выдержано в сти​ле позднего классицизма, который в то время получил широкое распространение. Круглый читальный зал с железным каркасом, строительство которого закончи​лось в 1857 г., стал подлинным шедевром архитектора.

С 1840-х гг. Британский музей начал тесно со​трудничать с только встающей в ту пору на ноги архе​ологической наукой, поощряя проведение раскопок в крупных центрах мировых цивилизаций. Одним из первых мероприятий подобного рода стала экспеди​ция Карла Феллоу, отправившаяся в Ксанф (Малая Азия) и исследовавшая некрополь правителей древ​ней Ликии. В 1857 г. Карл Ньютон обнаружил остат​ки знаменитого Мавзолея в Галикарнасе, входивше​го в список семи чудес света Древнего мира. Позднее другой археолог, Джон Вуд, раскопал руины другого тогдашнего чуда света — храма Артемиды Эфесской.

В 1840—1850-х гг. музей поддерживал раскопки Остина Генри Лэйярда, открывшего остатки двух ве​ликих столиц Древней Ассирии: Калаха и Ниневии. Среди прочего, здесь был найден знаменитый шедевр мирового значения — рельеф «Умирающая львица», относящийся к эпохе правления царя Ашшурбанапала (668—626 гг. до н.э., ныне хранится в Британском музее). На нем изображена смертельно раненная льви​ца, исполненная трагического величия. В ее тело вон​зились стрелы, у нее перебит позвоночник, но, волоча парализованные задние лапы, она в последнем отча​янном усилии пытается подняться. Львица припод​няла верхнюю часть туловища и, вытянув морду, зас​тыла в предсмертном рывке. Этот рельеф — создание великого ваятеля — по глубине экспрессии и проник​новенности можно смело поставить рядом с лучши​ми произведениями мирового искусства. Самой значительной находкой археологов в Ни​невии стала ныне знаменитая на весь мир библиотека царя Ашшурбанапала. Она состояла из 30 тыс. систе​матизированных и классифицированных табличек с царскими указами, дворцовыми записями, религиоз​ными текстами и магическими заклинаниями, эпи​ческими повествованиями, песнями и гимнами, тек​стами, содержащими сведения о медицине, астроно​мии и других науках. Здесь же обнаружены таблички с одним из величайших произведений мировой ли​тературы — шумерским эпосом о великом Гильгамеше, бывшем «на две трети богом и на одну треть — человеком». Вероятно, тогда это была самая большая библиотека в мире, которая с полным правом может быть названа первой систематизированной библио​текой Древнего Востока. Почти все таблички, состав​лявшие коллекцию, сейчас находятся в Британском музее. Многие из них изданы или достаточно под​робно описаны в каталогах. Эти тексты являются се​годня основным источником по истории Месопота​мии. Другой знаменитой находкой в Ниневии стал архив царей Ассирии. Среди найденных здесь более двух тысяч писем и около двухсот их фрагментов являются личной корреспонденцией царей, охваты​вающей период от Саргона II до Ашшурбанапала.

Тогда же, в середине XIX в., окончательно опре​делилась специализация Британского музея. Вместо «универсального» музея ему отныне предстояло стать музеем человеческой цивилизации. В 1845 г. естественноисторические коллекции музея перевели в новое здание на улице Кромвеля в Южном Кенсинг​тоне. На базе этих коллекций в 1887 г. был создан Музей естествознания. Национальная библиотека окончательно «отпочковалась» от Британского музея в 1997 г. Богатейшие этнографические коллекции покидали музей ненадолго: в 1970 г. на их основе был создан Музей человечества, но ныне они вернулись под крыло Британского музея.

На протяжении всего XX в. собрание музея продол​жало пополняться первоклассными памятниками древ​него и нового искусства. Раскопки знаменитого архео​лога Леонардо Вулли в Месопотамии в 1922—1934 гг. явили миру сказочные золотые сокровища из царских гробниц в Уре Халдейском (ок. 2600 г. до н.э.); позже фонды Британского музея пополнились материалами из раскопок того же Вулли в Алалахе. Еще в 1882 г. му​зей стал соучредителем Фонда египетских исследова​ний, под эгидой которого британские ученые на протя​жении многих лет вели раскопки в Египте.

Сегодня искусство Древнего Египта занимает са​мое большую долю в постоянных экспозициях Бри​танского музея. Но и те семь галерей, где оно демон​стрируется, могут одновременно показать только около 4% (110 тыс. экспонатов) всей огромной древне​египетской коллекции, самой большой в мире из числе находящихся за пределами Египта. Она включает в себя объекты, относящиеся ко всем периодам древне​египетской истории — от додинастического (ок. 10 000 г. до н.э.) до эпохи раннего христианства (V— VI вв.) — и происходящие практически из важней​ших археологических участков в Египте и Судане. Большая часть предметов из этого собрания найдена в гробницах и связана с культом мертвых, игравшим большую роль в жизни Древнего Египта. В отдель​ном зале выставлены мумии и саркофаги — общим числом около 140. Наиболее богатый раздел — мону​ментальная пластика Нового царства (XVI—XI вв. до н.э.). К числу всемирно известных памятников отно​сятся колоссальный бюст Рамсеса II (так называемый Малый Мемнон, ок. 1250 г. до н.э.), несколько скуль​птурных портретов фараона Аменхотепа III (1350 г. до н.э.), фрагмент накладной бороды Большого Сфинкса (ок. 1300 г. до н.э.), гранитная статуя Сенусерта III (1850 г. до н.э.). При входе в один из залов выставлен легендарный Розеттский камень (ок. 196 до н.э.), с высеченным текстом декрета в честь царя Птолемея V. Эта черная базальтовая плита была найдена в 1799 г. французскими солдатами близ города Розетта. Бла​годаря высеченной на нем надписи — трижды повто​ряющегося текста, сделанного в различных системах египетской письменности и параллельным переводом на греческий язык, Жан-Франсуа Шампольон (1790— 1832) сумел расшифровать египетские иероглифы. Здесь же находится «Абидосский список» — большая стела из храма Сети I в городе Абидос, на которой высечены имена правивших Египтом фараонов, на​чиная с первого фараона Менеса до Рамсеса П.

В египетской коллекции музея хранятся папирусы (ок. 800 документов), знакомящие мир с литератур​ными произведениями, богословскими сочинениями, религиозными гимнами и мифами, научными тракта​тами, записями исторических событий, а также с де​ловой и личной перепиской, юридическими докумен​тами. В музее хранятся и так называемые Книги мерт​вых. Здесь же представлены изделия ремесла, керамики, стеклянные и фаянсовые вазы, ювелирные украшения, скарабеи, росписи со стен фиванских гроб​ниц (XVI в. до н.э.): «Земледельцы с гусями», «Охота на водяных птиц», «Певицы и танцовщицы» и др. В соб​рании Британского музея находится более 30 фаюмских портретов I—IV вв. н.э., в числе которых «Сарко​фаг с портретом Артемидора из Фаюма» (нач. II в.), «Портрет молодой женщины из Эр-Рубайят» (II в.), «Портрет мужчины из Хавары» (нач. II в.).

Столь богато представленное искусство Древнего Египта являет собой лишь малую часть сокровищ Британского музея. Здесь в более чем ста залах на площади 75 тыс. кв. м разместилась едва ли не вся история чело​вечества, представленная в важнейших ее памятниках. Насчитывающее около 280 тыс. объектов собрание древ​ностей Переднего Востока является крупнейшим и наи​более всесторонним в мире. Оно охватывает Месопота​мию, Персию, Аравийский полуостров, Анатолию, Кав​каз, Сирию и Палестину с доисторического периода до прихода на эти земли ислама в VII в. н.э. В числе пред​ставленных здесь экспонатов — шесть крылатых быков с человеческими головами, некогда охранявших входы во дворцы правителей Ассирии, многочисленные камен​ные рельефы из дворцов ассирийских царей, включая знаменитый рельеф со сценами охоты на львов, глиня​ные таблички из библиотеки Ашшурбанипала в Нине​вии и легендарное золото из царских гробниц в Уре, «штандарт из Ура», Черный обелиск Салманасара III, «Цилиндр Кира» из Вавилона, прекрасное собрание бронзовых изделий из Урарту.

Высочайшим достижением ассирийского искус​ства стал монументальный рельеф, расцвет которого приходится на IX—VII вв. до н.э. Каменные панели украшали интерьеры дворцов ассирийских царей. Сюжетами являлись сцены многочисленных битв и походов, кровопролитные сражения. Многие из этих рельефов, хранящихся в Британском музее, ныне вош​ли в золотой фонд мирового искусства. В их числе — рельефы из дворца Ашшурнасирапала II в Калахе «Осада города», «Атака колесниц», «Беглецы, пере​плывающие реку» (883—859 до н.э.), ритуальные сце​ны в честь богов: «Крылатое божество с орлиной го​ловой», «Крылатое божество».

К числу всемирно известных шедевров принад​лежат золотые изделия так называемого Амударьин​ского клада, найденного в 1877 г. в долине Аму-Дарьи при не вполне ясных обстоятельствах. Хранитель и издатель клада О.М. Дальтон ныне включает в него 16 объемных фигурок, 5 сосудов, 26 рельефных из​делий, 53 пластинки с оттиснутыми изображения​ми, 16 перстней и печатей, 30 браслетов, 31 мелкое украшение и 1 золотую персидскую монету — всего 176 предметов. При публикации клада все изделия были классифицированы; оказалось, среди них име​ются предметы, принадлежащие к греческому, скиф​скому или так называемому варварскому стилю. Од​нако основную долю клада составляют изделия пер​сидского стиля. Некоторые из них изготовлены еще во времена великой империи Ахеменидов, павшей под ударами армий Александра Македонского. Некото​рые из них, несомненно, привезены из центральных областей Персидской державы. К числу последних относятся золотая персидская монета — дарик с изоб​ражением царя в характерной зубчатой короне и хал​цедоновая цилиндрическая печать с батальными сце​нами, в которых персы побеждают врагов, а над полем битвы парит верховное божество Ахура Мазда. Часть других изделий изготовлена уже позже, но по всем канонам древнеперсидского искусства.
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Браслет с головами грифонов. Амударьинский клад
Переднеазиатская коллекция музея существенно разрослось за счет раскопок в Южном Ираке, кото​рые вели ученые, преимущественно британские, в межвоенный период. Группа каменных рельефов из Телль-Халафа представляет собой результат работы экспедиции Макса фон Оппенгейма в Телль-Халафе (1920). Из раскопок в Эль-Убейде (1919 и 1923-1924) происходит обстановка реконструированного шумерского храма, включая статуи львов, отлитых в натуральную величину, панель, изображающую фан​тастического львиноголового орла Имдугуда — все находки выполнены из бронзы.
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Серебряная статуэтка. Амударьинский клад

Залы Британского музея сгруппированы в отде​лы: первобытное общество, Древняя Греция и Рим, англо-римские древности, средние века, монеты и ме​дали, Япония и Западная Азия, гравюры и рисунки. Среди экспонатов, представленных в отделе перво​бытного общества, можно увидеть охотничье оружие и инструменты различных эпох, а также «Человека из Линдоу» — его почти нетронутые останки через 2 тыс. лет после смерти были обнаружены в одном из болот Чешира. Отдел Древней Греции и Рима распо​лагает одним из самых больших в мире собраний гре​ко-римской античности (более 100 тыс. экспонатов), начиная с эпохи бронзы (ок. 3200 г. до н.э.) до перио​да правления римского императора Константина I (IV в. н.э.). Помимо огромных коллекций произведений крито-минойского, кикладского кипрского и эт​русского искусства, собрание включает в себя мно​жество греческих черно- и краснофигурных ваз, рим​ских изделий из стекла и серебра. Жемчужинами со​брания являются знаменитый скульптурный фриз Парфенона, одно из лучших творений древнегречес​ких скульпторов, статуя кариатиды — одна из шести сохранившихся подобных статуй, украшавших зна​менитый портик Эрехтейона на афинском Акрополе, мраморные скульптуры из храма Аполлона Эпикурия в Бассах и скульптуры из знаменитого Мавзолея в Галикарнасе, причисленного к семи чудесам Древне​го мира. В их числе — фрагменты «Амазономахии» — длинного рельефного фриза, изображающего битву греков с амазонками, и две колоссальные статуи, иден​тифицированные как скульптурные портреты царя Мавзола и его жены Артемисии. Когда-то обе фигу​ры стояли на колеснице, запряженной четверкой ко​ней, но до наших дней сохранились только одно коле​со и фрагменты двух коней.

Британский музей обладает одной из самых боль​ших и всесторонних коллекций этнографических ма​териалов из Африки, Австралии и Америки. Более 350 тыс. объектов охватывают всю 2-миллионолетнюю историю этих трех континентов, 70 тыс. экспо​натов рассказывают о материальной культуре Азиат​ского континента, от эпохи неолита до настоящего времени. В их числе буддийские статуи, выдающееся собрание китайских картин, фарфора, лака, бронзы, нефрита, множество произведений исламского искус​ства; керамика, миниатюры, изделия из стекла и ме​талла; самое большое в Европе собрание японского декоративного искусства...

Четыре с половиной миллиона экспонатов разместились в залах, анфилада которых протянулась на шесть с половиной километров. Невозможно хотя бы вкратце рассказать обо всех редкостях и сокровищах музея, которые выставлены в 94 залах и галереях. Британский музей настолько богат, что даже для беглого осмотра всех его залов понадобится не менее семи дней. Вот уже на протяжении двух с половиной веков он остается одной из главных достопримечательностей Лондона. Музей принимает около 6 миллионов посетителей в год — почти на миллион больше, чем парижский Лувр.

4.2. Лондонская Национальная галерея

Лондонская Национальная галерея, расположена на Трафальгарской площади, открыла свои двери  для посетителей 9 апреля 1839 г. Однако истинной датой ее основания считается 1824 г.
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Лондон. Национальная галерея

По сравнению с большинством европейских го​сударств Великобритания довольно поздно присту​пила к формированию национальной художествен​ной коллекции, открытой для широкой публики. Крупнейшие художественные галереи континенталь​ной Европы, типа Уффици во Флоренции или Прадо в Мадриде, создавались из королевских или княжес​ких художественных коллекций, которые в последу​ющем были национализированы. В отличие от них, собрание британских монархов остались (и до сих пор остается) во владении королевской семьи.

Проекты создания художественной галереи (прак​тически с нуля), открытой для публичного доступа, начали рождаться один за другим еще в конце XVIII в., однако британское правительство долгое время про​хладно относилось к подобной затее. Лишь после окон​чания наполеоновских войн интерес к этой теме в пра​вительственных кругах начал возрастать. Для того чтобы давняя мечта лондонских любителей искусст​ва воплотилась в жизнь, потребовалось стечение двух обстоятельств: неожиданная выплата военного долга Австрией и... смерть известного банкира и мецената Джона Джулиуса Ангерстайна.

Джон Джулиус Ангерстайн (1735—1823), круп​ный лондонский торговец, банкир и покровитель ис​кусств, был выходцем из России. Он родился в Санкт-Петербурге, и долгое время ходили слухи — впрочем, безосновательные — что он являлся незаконнорож​денным сыном великой княгини Елизаветы Петров​ны, русской императрицы. В Лондоне Ангерстайн по​явился приблизительно в 1749 г. и за свою долгую жизнь приобрел широкую известность, став одним из крупнейших британских предпринимателей. Он так​же прославился как меценат и собиратель произведе​ний искусства. Именно его коллекция и легла в осно​ву будущей Национальной галереи.

Ангерстайн скончался в январе 1823 г., а уже в следующем году британское правительство на деньги, полученные в счет уплаты военного долга Австрией — 57 тыс. фунтов, — приобрело 36 картин из коллекции покойного банкира. В их числе были полотна Рафаэ​ля, «Похищение сабинянок» Рубенса, «Христос и грешница» Рембрандта. Имелись в собрании Ангерстайна и произведения английских мастеров, в том числе широко известная серия Хогарта «Модный брак» (1743—1745), а также «Автопортрет» и «Порт​рет лорда Хитфилда» сэра Джошуа Рейнолдса. В це​лом же в первые три десятилетия истории галереи ядром ее коллекции оставались картины итальянских мастеров XV—XVI вв.

Национальная галерея открылась для публики 10 мая 1824 г. В первые десять лет она размещалась в прежнем особняке Ангерстайна — доме № 100 на ули​це Пэлл-Мэлл, а потом еще какое-то время в доме № 105 по этой же улице. Большая заслуга в создании Лондонской галереи — в том виде, в каком она суще​ствует сейчас, — принадлежит художнику и коллек​ционеру Джорджу Бомону. Сам Бомон в 1826 г. пере​дал в дар галерее свое собрание старых картин, в ко​торое входили такие шедевры, как «Пейзаж с замком Стен» Рубенса, «Агарь и ангел» Клода Лоррена, «Ве​нецианский вид» Каналетто и многие другие. Его при​меру последовали и некоторые другие собиратели, которые завещали галерее свои коллекции живопи​си. Частные пожертвования на протяжении долгого времени служили главным источником пополнения галерейных фондов (ныне они составляют примерно две трети собрания).

Примерно в эти же годы галерея сама начала де​лать приобретения. В 1825 г. была куплена превосход​ная крошечная «Мадонна с корзинкой» Корреджо, за ней последовали «Вакхическая пирушка» Никола Пуссена и «Вакх и Ариадна» Тициана. Последняя вош​ла в число самых выдающихся полотен всей галерейной коллекции. Написана она в 1520—1523 гг. для феррарского герцога Альфонсо д'Эсте; ее сюжет вос​певает (вслед за римским поэтом Катуллом) встречу бога вина и веселья с Ариадной, прекрасной дочерью критского царя Миноса.
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«Вакх и Ариадна». Тициан

В Лондонской национальной галерее хранится и всемирно известный шедевр Яна ван Эйка «Портрет четы Арнольфини» (1434), уникальное явление в ев​ропейской живописи того времени. Художник впер​вые изобразил людей в окружающей их повседнев​ной обстановке. Сюжет картины выбран без всякой связи с религиозной темой или библейскими обра​зами, что определяло тогда тему почти всякого худо​жественного произведения.

На картине, в небольшой уютной комнате, изоб​ражен итальянский купец Джованни Арнольфини со своей молоденькой женой. Оба нарядно и празднично одеты, позы их неподвижны, лица полны самой глу​бокой торжественности. Скромная бюргерская обста​новка и обыкновенные люди, изображенные Яном ван Эйком, становятся источником особой поэтичности, предвещая пути дальнейшего развития нидерландс​кого и голландского искусства.

Картина сохранилась исключительно хорошо, хотя ей пришлось пройти очень долгий путь, прежде чем она оказалась в Национальной галерее. В начале XVI в. «Портрет четы Арнольфини» принадлежал гер​цогине Маргарите Пармской, наместнице Нидерлан​дов. Позднее картина очутилась в Испании и в XVIII в. входила в королевскую коллекцию в Мадриде. Во время наполеоновского нашествия французы вывез​ли ее в Брюссель, где она в 1815 г. была куплена бри​танским генералом Геем. Он привез ее в Англию, а в 1842 г. подарил Лондонской Национальной галерее.

Фонды музея быстро росли, так что крошечные размеры особняка Ангерстайна очень быстро переста​ли удовлетворять возрастающим требованиям экспо​зиции. В 1832 г. на Трафальгарской площади началось сооружение нового здания галереи. Архитектор Уиль​ям Уилкинс намеревался построить настоящий «храм искусств», однако финансовые трудности и компро​миссы с городскими властями и наблюдательным со​ветом музея привели к тому, что честолюбивый про​ект оказался выхолощен. Законченное к 1838 г. зда​ние современники сочли неудачей, полным провалом архитектора. Имя Уилкинса и его неуклюжее детище на какое-то время даже стали предметом насмешек, в которых без устали упражнялись досужие газетчики, однако со временем лондонцы привыкли к этой но​вой достопримечательности своего города, насмешки постепенно стихли, и к концу XIX в. уже было невоз​можно представить себе Лондон без купола Нацио​нальной галереи. Впрочем, от первоначальной пост​ройки Уильяма Уилкинса до наших дней без измене​ний дошел только главный фасад. Коллекции Лондонской Национальной галереи быстро увеличи​вались, и уже к середине XIX в. остро встал вопрос о создании дополнительных экспозиционных площа​дей. Требовались и соответствующие условия для хранения и реставрации полотен. В 70—80-е гг. XIX в. к зданию галереи был сделан ряд пристроек, но ко​ренным образом это проблему не решило. И лишь от​крытие в 1897 г. галереи Тэйт дало возможность рас​пределить все коллекции между двумя этими музея​ми. Было решено передать в галерею Тэйт все работы британских художников, рожденных после 1790 г. Это позволило Национальной галерее избавиться от мно​гих лишних картин, но сохранить при этом произве​дения Хогарта, Тернера и Констебла. Что касается произведений зарубежных мастеров современного искусства, то в течение всего XIX в. Национальная галерея их попросту не имела. Эта ситуация была ис​правлена только в 1917 г., когда музей унаследовал собрание картин импрессионистов, принадлежавшее сэру Хью Лану.

В 1855 г. впервые была установлена должность директора Национальной галереи (вместо прежних хранителей), которую занял художник и знаток ис​кусства Чарльз Лок Истлейк. Он был наделен самы​ми широкими полномочиями и систематически по​лучал в свое распоряжение крупные суммы на попол​нение галерейных собраний. В сопровождении своих ближайших помощников Истлейк ежегодно отправ​лялся на континент, объезжал старинные дворцы, цер​кви и монастыри, посещал художественные салоны и известных коллекционеров, в поисках новых приоб​ретений для своего музея. Благодаря его стараниям Лондонская галерея за десять лет стала обладателем подлинных сокровищ. В числе купленных Истлейком картин (всего он приобрел 148 картин за границей и 46 - в Англии) были «Крещение Господне» Пьетро делла Франческа (1448—1450), «Моление о чаше» Дж. Беллини (ок.1460), «Поклонение волхвов» Сандро Боттичелли (1470), два автопортрета Рембрандта. Свою собственную коллекцию живописи Чарльз Ис​тлейк также завещал Национальной галерее.

Галерейные собрания продолжали пополняться и в последующие годы. Так, в 1884 г. были приобрете​ны картины «Мадонна Ансидеи» Рафаэля («Мадонна на троне со Святым Иоанном Крестителем и Святым Николаем», ок.1504—1506) и «Мадонна в скалах» Леонардо да Винчи (до 1508 г.). Затем настало время великих мастеров испанской школы. Сначала был куплен «Портрет Филиппа II» Веласкеса, в 1883 г. га​лерея получила в дар картину того же мастера «Хри​стос у колонны», а через десять лет по частному заве​щанию — еще одно полотно Веласкеса, «Христос у Марии и Марфы». Примерно в это же время были куплены три работы Франсиско Гойи.

Коллекция из 42 картин, пожертвованных докто​ром химии Людвигом Мондом в 1909 г., стала одним из самых крупных приобретений в истории Лондонс​кой Национальной галереи и значительно расширило собрание старых итальянских мастеров в ее фондах. В числе этих картин было «Распятие с Девой Мари​ей, святыми и ангелами», или, как еще называют это полотно, «Распятие Монда». Оно написано Рафаэлем в 1503 г. и относится к его ранним работам. В ней еще очень заметно большое влияние его учителя, Перуджино, — и по тому, как Рафаэль рисует головы свя​тых, и по тому, в какие одежды их одевает.

В 1906 г. Национальная галерея стала обладателем всемирно известного шедевра Веласкеса «Венера перед зеркалом» (1644—1648) — наверное, одного ил самых узнаваемых женских образов во всем миро​вом искусстве. В 1914 г. эта картина чуть не погиб​ла — некая Мэри Ричардсон напала на нее с ножом, желая таким странным образом выразить протест против ареста своей соратницы в борьбе за избира​тельные права для женщин. Реставраторам удалось спасти пострадавшее от ударов ножа изображение. Спустя несколько дней группа других суфражисток покушалась на пять работ Дж. Беллини, стремясь тем самым «привлечь внимание к тяжелому положению британских женщин». Эти нападения заставили гале​рею закрыться на несколько месяцев. Лишь в августе 1914 г., когда началась Первая мировая война и «со​циально озабоченные» женщины переключили свое внимание па другие животрепещущие проблемы, му​зей открылся вновь.

В годы Второй мировой войны собрание Нацио​нальной галереи было эвакуировано из Лондона и рас​средоточено в нескольких безопасных местах на севе​ре Уэльса. Тогдашний директор музея, Кеннет Кларк, предлагал вообще отправить картины за океан — в Канаду, однако премьер-министр Уинстон Черчилль имел другую точку зрению: «Пусть их укрывают в пещерах или подвалах, но эти картины не должны по​кидать наш остров!»

В послевоенный период галерея продолжала уве​личивать свое собрание, хотя приобретать шедевры старых мастеров с каждым годом становилось все труднее. В 1962 г. она стала обладательницей «Мадон​ны с Младенцем, Св. Анной и Св. Иоанном Крестите​лем» Леонардо да Винчи (1508). В 1972 г. ее собра​ние пополнила «Смерть Актеона» Тициана (1562). Галерея продолжает пользоваться значительной под​держкой частных лиц; так, в 1985 г. сэр Поль Гетти пожертвовал музею 50 миллионов фунтов. Последним крупным приобретением галереи стал мини​атюрный шедевр «Мадонна с младенцем» (известная также как «Мадонна с гвоздиками»). Эта маленькая (28,5 х 22,5 см), ювелирно выполненная работа была написана Рафаэлем в 1507—1508 тт. во Флоренции. Ее последним владельцем был герцог Нортумберлен​дский. В 1991 г. он отдал холст на временное хране​ние в Лондонскую Национальную галерею, а в 2004 г. музей выкупил ее за 21 млн фунтов. Каролина стала девятым произведением Рафаэля, хранящимся в фон​дах Лондонской галереи. Всего же музей располагает сегодня более чем 2300 картин, охватывающих пери​од с середины XIII в. до начала 1900-х гг. Конечно, это собрание невелико по сравнению с крупнейшими национальными галереями континентальной Европы, однако по качеству оно не уступает таким гигантам, как парижский Лувр, мадридский Прадо или петер​бургский Эрмитаж. При этом величайшие европейс​кие школы живописи представлены в лондонской эк​спозиции самыми прославленными именами, а порой и лучшими работами этих мастеров.

Итальянская живопись составляет самый большой раздел собрания. В экспозиции представлены жемчу​жины итальянской школы живописи: шесть полотен Боттичелли, в том числе одна из самых знаменитых его картин «Венера и Марс»; картины Фра Беато Анжелико; Антонелло да Мессина; Мазаччо; Паоло Учелло; Фра Филиппо Липли; Пьеро Делла Франческа; Андреа Мантеньи; Пьетро Перуджино. Здесь можно увидеть две картины Микеланджело: «Погребение Христа» (1497—1498) и «Мадонну с Младенцем и ма​леньким Иоанном,Крестителем» («Манчестерская мадонна», ок. 1495 г.). Кроме того, в экспозиции пред​ставлены также картины «Сон рыцаря» (1504—1505), «Мадонна с Младенцем и маленьким Иоанном Крес​тителем» (1509—1510), «Проповедь св. Иоанна Кре​стителя» (ок. 1505 г.). Маленькая картина «Сон ры​царя» дает представление о раннем творчестве Рафа​эля, когда ему было немногим более двадцати лет. Юному рыцарю на этой картине, как и самому моло​дому художнику, грезятся сладкие сны. Но даже во сне приходится делать непростой выбор — между кни​гой и цветком, между тяжким и легким жизненными путями. К этому же периоду относится и картина «Проповедь Святого Иоанна Крестителя». Исследо​ватели предполагают, что это единственное дошедшее до нас изображение из пределлы (нижней створки алтаря) Мадонны Ансидеи в Перудже. Декоративная манера письма и некоторая схематичность в построе​нии композиции напоминают о том, что молодой Ра​фаэль в эту пору находился под влиянием своего учи​теля Пьетро Перуджино. «Мадонна с Младенцем и маленьким Иоанном Крестителем» была создана в Риме в период творческой зрелости художника — в 1509—1510 гг. Задумчив и прекрасен лик Богомате​ри, весь образ которой — само совершенство.

Очень полно представлена в собрании Лондонс​кой Национальной галереи итальянская живопись XVI в.: Джорджоне («Поклонение волхвов», 1503— 1504), Тициан («Мужской портрет» («Портрет Ариосто», 1509-1510)); «Семья Вендрамин», 1545—1547; «Явление Христа Марии Магдалине» (ок. 1511— 1612 гг.); «Мадонна с Младенцем, маленьким Иоан​ном Крестителем и св. Екатериной» (1525—1530); «Вакх и Ариадна» (1523); «Смерть Актеона», 1570— 1576; «Аллегория Благоразумия», 1565—1570; Паоло Веронезе (серия «Коварство, Уважение, Презрение, Счастливый союз», ок. 1575; «Семейство Дария пе​ред Александром», 1565—1568; «Обращение Марии Магдалины» (ок. 1550 г.); «Поклонение волхвов», 1573), Тинторетто («Происхождение Млечного Пути», 1578—1588; «Св. Георгий с драконом», ок. 1555 г.). Среди итальянских картин XVII в. — полот​на Микеланджело да Караваджо («Встреча в Эммаусе», 1601; «Соломея с головой Иоанна Крестителя», 1607—1610; «Мальчик, укушенный ящерицей», 1595— 1600), Франческо Гварди, Антонио Каналетто, Джованни Баттиста Тьеполо.

Коллекция нидерландской школы живописи в Лондонской Национальной галерее — одна из самых значительных в Европе. Она включает четыре полот​на Яна ван Эйка, произведения Кампена, Мемлинга, Кристуса, ван дер Вейдена, Боутса, Давида, Босха, Рубенса, Рембрандта. Здесь можно увидеть две кар​тины великого голландского художника XVII в. Яна Вермеера, и это немало: по всему миру они наперечет. В галерее выставлены и произведения крупнейших испанских художников: Эль Греко, Мурильо, Риберы, Сурбарана, Гойи. Величайший живописец Испа​нии Диего Веласкес представлен в музее девятью по​лотнами.

По сравнению с испанской, итальянской и голлан​дской немецкая и французская коллекции не столь богаты. Но тем не менее имена Кранаха, Альтдорфера, Гольбейна, Дюрера, Каспара Давида Фридриха, Ват​то, Пуссена, а также знаменитых французских масте​ров конца XIX — начала XX в. — Клоде Моне, Эдгара Дега, Огюста Ренуара, Винсента ван Гога, Поля Сезан​на — говорят сами за себя. Пейзажи и портреты Т. Гейнсборо, Дж. Констебля, У. Тернера и Т. Лоуренса, са​тирические работы Хогарта представляют британскую художественную школу во всем ее своеобразии.

В 1992 г. королева Елизавета II торжественно от​крыла большую пристройку к западной части гале​реи — «Крыло Сейнсбери», сооруженное по проекту американского архитектора Вентури оно отвечает самым высоким требованиям современности. Залы «Крыла Сейнсбери» имеют различную высоту потол​ка — это сделано для того, чтобы можно было с мак​симальным эффектом разместить алтарные образы итальянских художников XV в. и меньшие по разме​ру портреты нидерландских и немецких мастеров.

4.3. Галерея Тэйт

В музейной иерархии Лондона Галерея Тэйт вхо​дит в ведущую пятерку, уступая по популярности лишь Британскому музею и Национальной галерее. Первоначально она задумывалась как музей британс​кого искусства, но со временем в ее собраниях заняли большое место и произведения зарубежных худож​ников XIX—XX вв.

Здание галереи — тогда она называлась Нацио​нальной галереей британского искусства — построе​но в 1897 г. по проекту архитектора Сиднея Дж. Сми​та и на средства сахарного магната Генри Тэйта, чье имя сегодня и носит музей. Новый храм искусства расположился на месте, где некогда стояла старинная лондонская тюрьма Миллбэнк, снесенная в 1892 г. В ос​нову собраний музея легли полотна британских жи​вописцев, до 1897 г. хранившиеся в Лондонской На​циональной галерее, и личная коллекция живописи и скульптуры, подаренная нации сэром Генри Тэйтом. Первые полвека Галерея Тэйт являлась филиалом На​циональной галереи, и лишь в 1955 г. оба музея юри​дически отделились друг от друга.

В 1917 г. известный лондонский коллекционер и меценат сэр Хью Лейн завещал галерее свою большую коллекцию произведений современного искусства. Так родилось второе направление ее деятельности. Одно время галерея именовалась даже Национальной галереей современного зарубежного искусства. Пер​вое время ее фонды пополнялись исключительно за счет частных пожертвований, но в 1946 г. английское правительство предоставило галерее право самостоя​тельных закупок произведений искусства.

В 1939 г., когда началась Вторая мировая война, галерея была закрыта, а ее собрания рассредоточены по стране и укрыты в безопасных местах. Как показа​ли дальнейшие события, эта мера оказалась весьма предусмотрительной: во время ожесточенных бомбе​жек Лондона гитлеровской авиацией здание Галереи Тэйт сильно пострадало, до сих пор на его западном фасаде можно видеть следы осколков авиабомб. В 1945 г. восстановленная галерея вновь распахнула свои двери для посетителей.

В наши дни Галерея Тэйт по праву считается круп​нейшим в мире собранием произведений британского искусства, охватывающего период с 1500 г. и до наших дней. В нем насчитывается около 4,5 тыс. живописных полотен и 1,5 тыс. скульптурных работ. Здесь выстав​лены картины крупнейших английских художников XVI—XX вв., включая Блейка, Эпстайна, Гейнсборо, Херста, Хокни, Россетти, Спенсера, Стаббса и других. Исторические и современные работы расположены в непосредственном соседстве, что дает возможность сравнить их и увидеть нечто новое как в произведени​ях великих, так и неизвестных широкой публике авто​ров. Настоящим сокровищем является огромная «Тер-неровская коллекция» — более 37 тыс. полотен, гра​фических работ и архивных документов, связанных с жизнью и творчеством выдающегося английского жи​вописца и графика Уильяма Тернера (1775—1851). Галерея — мировой центр встреч всех любителей бри​танского искусства, здесь регулярно проходят темати​ческие выставки и экспозиции.

Современная Галерея Тэйт — это целый музей​ный комплекс, в который входят старая («Тэйт Бри​тания») и новая («Тэйт Модерн», открытая в 2000 г.), галереи, филиалы в Ливерпуле («Тэйт Ливерпуль», 1988) и Сент-Ивсе («Тэйт Сент-Ивс», 1993).

В начале 2000 г. завершимся один из крупнейших проектов в сфере современного искусства — построй​ка нового здания галереи Тэйт. Точнее, речь шла о реконструкции старого здания Бэнксайдской элект​ростанции, построенной в 1947—1963 гг. Электростан​ция закрылась в 1981 г. В конце 1980-х гг., когда стало окончательно ясно, что собрание Галереи Тэйт пере​росло размеры старого здания на Миллбэнк, было ре​шено приспособить пустующее здание электростан​ции для музейных целей. Многие предрекали этому проекту провал из-за слишком высокой стоимости — 210 млн долларов. Однако дирекция галереи сумела убедить и государство, и инвесторов в целесообраз​ности финансирования проекта. Часть денег была по​лучена от лотереи. Авторами проекта стали швейцар​ские архитекторы Жак Херцог и Пьер де Мерон, по​лучившие за него премию Прицкера — высшую награду в мировой архитектуре. Они сумели соеди​нить вековые художественные традиции с техничес​кими возможностями нового тысячелетия. Например, был создан целостный стеклянный фасад, отдельные части которого соединены болтами. Создается впе​чатление, что все сооружение парит в воздухе.

Ныне в 80 залах галереи «Тэйт Модерн» размес​тилось национальное собрание международного со​временного искусства модерна. Здесь представлены все важнейшие художественные течения XX века: кубизм, фовизм, сюрреализм, символизм, минима​лизм, экспрессионизм, концептуальное искусство, поп-арт. В числе выставленных работ — произведения Пикассо, Матисса, Дали, Магритта, Уорхола. О популярности новой экспозиции свидетельствует хотя бы тот факт, что за первые полгода после открытия новое здание галереи Тэйт посетило 3 млн. человек.

4.4. Музей Виктории и Альберта

Лондонский музей Виктории и Альберта – старейший и самый большой в мире музей декоративно-прикладного искусства и дизайна, или, как говорили в старину, художественно-промышленный му​зей. Его экспозиция отличается редкостным разно​образием: гипсовые копии римских скульптур и ита​льянская пластика эпохи Возрождения соседствуют с китайским фарфором и японскими ширмами, кар​тины Джона Констебла — с работами крупнейших мастеров фотографии, мебель от Уильяма Морриса — с афишами Тулуз-Лотрека. Ряд тематических кол​лекций музея — драгоценностей, текстиля и костюа, керамики и стекла, фотографии, миниатюр, аква​релей и рисунков британских художников и др. — имеют статус национальных.

Эта лучшая в мире коллекция произведений деко​ративно-прикладного искусствами живописи создана по инициативе и при участии принца Альберта, супру​га королевы Виктории. В 1841 г. он был избран предсе​дателем Комиссии по делам науки и искусств, кото​рой было поручено наблюдать за внутренней отделкой нового здания Парламента, а спустя еще два года он стал президентом Королевского Общества живописи. Мысль о создании музея впервые возникла у принца Альберта после проведения в Лондоне Всемирной вы​ставки 1851 г., первой в истории человечества (тогда она называлась «Большая выставка изделий промыш​ленности всех наций»). Тысячи произведений промышленности и прикладного искусства были привезены со всего мира и выставлены в специально построен​ном на территории Гайд-парка Хрустальном дворце (позже сгоревшем). Выставка имела огромный успех и принесла большую прибыль. Вся выручка (186 тыс. фунтов стерлингов) была передана комиссии по делам I науки и искусств, возглавляемой принцем Альбертом. Он предложил пустить эти деньги на создание нового музейного городка в Южном Кенсингтоне (реализо​вать удалось лишь часть задуманного проекта). Сегодня этот комплекс музеев и культурных учреждений,  куда входят Музей естествознания, Музей науки, Королевский Альберт-Холл и мемориал Альберта, носит  название Альбертополиса. Его частью является и Музей Виктории и Альберта.

Выставка 1851 г. показала, что Англия, являясь ведущей на тот момент индустриальной державой, по качеству производимых товаров начала отставать от  лучших изделий из стран континентальной Европы. Задача вновь создаваемого Промышленного музея(так первоначально назывался Музеи Виктории и Альберта) состояла в том, чтобы поднять стандарты художественного образования и промышленного ди​зайна, привить английским изготовителям, а заодно и широкой публике, «вкус к изящным предметам обихода». Первый директор музея Генри Коул говорил, что музей должен стать «общедоступной школой» и всемерно способствовать культурному развитию и эстетическому воспитанию рабочих и ремесленников, что принесло бы несомненную пользу британской эко​номике. В первые годы существования музея даже ре​жим его работы подчинялся ритму жизни производ​ственных рабочих: он открывался не утром, как боль​шинство других музеев, а вечером, когда рабочий день на заводах, фабриках и в мастерских заканчивался и люди могли использовать свое свободное время для посещения музея и побродить по его освещенным га​зовыми рожками залам. Экспозиция также была под​черкнуто демократична, в противоположность «высокому искусству» Лондонской Национальной гале​реи и чопорной учености Британского музея. Основу собрания Промышленного музея составили изделия мировой промышленности, привезенные на Всемир​ную выставку 1851 г. Знакомство с ними расширяло кругозор английских рабочих и ремесленников, да​вало толчок к поиску новых форм и идей.

Промышленный музей распахнул свои двери для посетителей в мае 1852 г. Первоначально он разме​щался в доме герцогов Мальборо, в сентябре того же года переехал в Сомерсет-Хаус, а в 1856 г. перебрался в Южный Кенсингтон.

На протяжении всего XIX в. коллекция музея по​стоянно росла. Одновременно с ней разрастался и музейный комплекс. Сегодня здание Музея Викто​рии и Альберта представляет собой сложный ан​самбль построек, возводившихся в разное время и разными архитекторами; в его облике отразились ху​дожественные вкусы разных эпох. Апофеозом этого долголетнего строительства стало сооружение глав​ного корпуса музея, растянувшееся на десять лет — с 1899 по 1909 г. Возведенный из красного кирпича и портландского камня по проекту архитектора Астона Уэбба, он вытянулся на 240 м. Первый камень в осно​вание нового здания заложила 17 мая 1899 г. короле​ва Виктория — это было ее последнее появление на публике. В том же году музей получил свое современ​ное название — Музей Виктории и Альберта. Цере​мония открытия главного корпуса состоялась 26 июня 1909 г. в присутствии уже другой королевской четы: Эдуарда VII и королевы Александры.

Музей продолжал непрерывно развиваться на протяжении всего XX в. Во время Второй мировой войны он получил незначительные повреждения от осколков авиабомб. В последующем музейные гале​реи пережили несколько реконструкций. Работы по расширению экспозиционных площадей продолжают​ся по сей день, так как собрание музея продолжает пополняться. Сегодня оно насчитывает около 4,5 млн экспонатов: здесь представлено европейское, индий​ское, китайское, японское, исламское прикладное искусство, живопись, скульптура, стекло, витражи, драго​ценности, доспехи, оружие, костюмы, стекло, изделия из металла, фарфор и керамика, мебель, фотографии. Все это выставлено в 150 галереях, охватывающих пространство в 7,5 акров, однако и этих экспозици​онных площадей хватает только на то, чтобы предста​вить лишь небольшую долю всего гигантского музей​ного собрания.

Экспозиции ряда галерей посвящены искусству различных стран и народов — Дальнего Востока, Юж​ной и Юго-Восточной Азии, исламского мира. Гале​рея китайского искусства открылась в июне 1991 г. Большинство представленных здесь художественных работ создано во времена династий Мин (1368—1643) и Цин (1644—1911), но здесь можно увидеть и объек​ты, относящиеся к годам правления династии Тан (618—906) и более ранним эпохам: таковы, например, метровой высоты бронзовая голова Будды, датируе​мая ок. 750 г., и вырезанная из нефрита голова лошади, которой 2 тыс. лет. Классические образцы китайского прикладного искусства включают в себя лак, шелк, фарфор, нефрит и эмаль; представлены также тради​ционные китайские костюмы разных эпох. Поистине уникальным является лаковый столик, изготовленный в императорских мастерских во времена правления императора Сюаньдэ (1426—1435).

Галерея японского искусства охватывает преиму​щественно период с 1550 по 1900 г. В числе наиболее древних экспонатов — статуя Будды Амиды Нёрай (XIII в.). Так называемый сундук Мазарини, датируе​мый 1640 г., являет собой яркий пример мастерства ремесленников Киото середины XVII в. Здесь же мож​но увидеть оружие и доспехи самураев, изделия из лака, фарфора, гравюры на дереве, ширмы, ткани и образцы традиционного японского костюма, включая кимоно.

В обширном разделе прикладного искусства Юж​ной и Юго-Восточной Азии представлены изделия мастеров Индии (в ее колониальных границах, то есть с Пакистаном и Бангладеш), Бирмы, Камбоджи, Таи​ланда, Индонезии, гималайских королевств и Шри-Ланки. Галерея индийского искусства (охватывает пе​риод VI—XIX вв.) включает в себя обширное собра​ние скульптуры, главным образом религиозного характера — индуистской, буддистской и джайнской. Очень богато и разнообразно представлено искусство эпохи Великих Моголов: портреты императоров, не​фритовые кубки для вина, золотые столовые прибо​ры, инкрустированные изумрудами, алмазами и руби​нами. Во все времена Индия являлась крупным произ​водителем текстиля, и в Музее Виктории и Альберта эта сторона деятельности индийских ремесленников представлена очень полно и разнообразно: от тончай​шего муслина разных цветов до тяжелой парчи, рас​шитой золотой и серебряной нитью. Здесь же экспо​нируются ковры из Агры и Лахора, образцы традици​онного индийского костюма из разных провинций. Одно из самых необычных изделий, демонстрируемых в Индийской галерее, — так называемый «Тигр Типу Султана» — статуэтка с заводным механизмом внут​ри, изготовленная в Майсоре в 1795 г. и изображаю​щая тигра, терзающего британского солдата (по другой версии — чиновника британской Ост-Индской ком​пании). Она получила свое название по имени Типу Султана, правителя Майсора, по заказу которого была изготовлена. В 1880 г. музей британской Ост-Индской компании подарил это необычное творение индийс​ких ремесленников музею Виктории и Альберта.

Произведения мастеров далеких Гималаев — это непальские бронзовые статуэтки и вышивки, тибетс​кие свитки и ритуальные объекты. Искусство Таиланда, Бирмы, Камбоджи, Индонезии и Шри-Ланки представлено многочисленными изделиями VI—XIX вв. из золота, серебра, бронзы, камня, терракоты и слоновой кости.

Раздел, посвященный искусству обширного ислам​ского мира, охватывает в пространстве Ближний Вос​ток, Среднюю Азию, Афганистан, Северную Африку и Андалусию, а во времени —двенадцать веков, с VIII по XX в. В постоянной экспозиции представлено только 400 объектов — это около 10% всей коллекции ислам​ского искусства, которой располагает музей. Ее куль​минационным пунктом является великолепный Ардабильский ковер (1539—1540) размером 10,5x5,3 м. Изготовленный, по-видимому, в Тебризе (Персия), он первоначально украшал мечеть в Ардабиле. В 1890 г. этот ковер, сильно поврежденный, был приобретен бри​танским торговцем и после реставрации занял свое место в экспозиции Музея Виктории и Альберта. Другой шедевр — кувшин X в., вырезанный из цельного блока горного хрусталя. В галерее выставлено множе​ство прекрасных экземпляров Корана, относящихся к различным периодам и демонстрирующих высокое искусство арабской каллиграфии. Самый большой по размерам экспонат — резной, инкрустированный сло​новой костью деревянный минбар (кафедра проповед​ника) XV в., некогда находившийся в одной из каирс​ких мечетей. Среди других произведений искусства исламских стран изделия из стекла, керамики (вклю​чая знаменитую керамику из Изника) и металла, ков​ры (собрание персидских ковров в Музее Виктории и Альберта принадлежит к числу лучших в мире). Здесь же — большая коллекция поливных — бирюзовых, си​них, белых — изразцов из Турции, Узбекистана, Пер​сии и других стран Среднего Востока.

Британскому искусству в Музее Виктории и Аль​берта отведено пятнадцать галерей. Здесь демонстри​руются более 4 тыс. изделий, охватывающих период от 1500 до 1900 г. Вся экспозиция условно разбита на три главных раздела: эпоха Тюдоров и Стюартов (1500—1714), георгианская Англия (1714—1837) и викторианская Англия (1837—1901). Впрочем, в этих разделах представлены работы не только британских, но и европейских художников и мастеров приклад​ного искусства, а также импортные изделия из Азии, включая фарфор, ткань, гобелены и шпалеры. Общий контекст экспозиции — постепенное возрастание на​ционального богатства и мощи Британии — «влады​чицы морей», распространение ее торговых связей по всему миру, сопровождавшееся созданием и расши​рением Британской колониальной империи. К числу наиболее известных работ, демонстрирующихся в этой части музейной экспозиции, принадлежат полихромный терракотовый бюст короля Генриха VII работы Пьетро Торриньяни (1509—1511), резные двух​метровые изображения геральдических животных — быка, грифона, барана и лосося (1519—1521), шка​тулка с письменными принадлежностями (1525), при​надлежавшая Генриху VIII, сделанная из грецкого ореха и дуба, оправленная в кожу, украшенная роспи​сью, позолотой и гербом короля; огромная, инкрус​тированная мозаикой из различных пород дерева кро​вать (1590—1600), на которой могут спать двенадцать человек; уникальный серебряный набор для вина (1719—1720) работы Энтони Нельма, состоящий из бочонка, большого ведра для охлаждения вина и со​суда для мытья бокалов. Это единственный полный набор подобного рода, дошедший до наших дней.

Национальное собрание драгоценностей, храняще​еся в Музее Виктории и Альберта, насчитывает более 6 тыс. изделий, относящихся к временам Древнего Египта, Древней Греции, Древнего Рима, средневековья, XVII—XIX вв. — вплоть до наших дней. Боль​шой интерес у посетителей неизменно вызывают за​мечательные античные золотые украшения — гречес​кие, римские и египетские. Среди них особо выделя​ется золотой браслет греко-бактрийской работы III в. до н.э., найденный при раскопках на берегах Аму-Да​рьи. В числе других примечательных экспонатов — работы знаменитых ювелиров Картье и Фаберже, ал​мазные украшения для платья, изготовленные по за​казу русской императрицы Екатерины II, браслет, не​когда принадлежавший несчастной французской ко​ролеве Марии-Антуанетте, изумрудное ожерелье, подаренное Наполеоном его приемной дочери Сте​фании Богарне в 1806 г. Значительную часть собра​ния составляют коллекция драгоценных камней леди Кори, пожертвованная музею в 1951 г. и включавшая в себя украшения с алмазами XVIII—XIX вв., и со​брание более чем 800 драгоценных камней — от сред​невековья до начала XIX в. — подаренное музею в 1977 г. Джоан Эванс, крупным ученым-геммологом.

До наших дней дошло не так уж много подлинных образцов одежды, которую носили в XVIII—XVII вв., и уж тем более — в Средние века. Тем интереснее кол​лекция костюма, хранящаяся в Музее Виктории и Альберта и насчитывающая более 14 тыс. предметов одежды, относящихся преимущественно к последним четырем столетиям. Поскольку повседневная одежда прежних веков практически не сохранилась, здесь до​минируют образцы праздничных, парадных нарядов, порой сделанных специально к какому-либо торже​ственному случаю. Музей располагает также более чем 30 тыс. образцами текстиля — главным образом, западноевропейского, хотя в коллекции представле​ны все континенты. Охватывая период с III по XX сто​летие, это собрание текстиля является одним из са​мых больших в мире.

Экспозиция отдела мебели не менее богата и раз​нообразна. Здесь хранится более 14 тыс. изделий — начиная от гобеленов и ковров и заканчивая музы​кальными инструментами и часами. Доминирует, ко​нечно, мебель — преимущественно западноевропейс​кая, от Средневековья до наших дней. Большой инте​рес представляет убранство и обстановка двух полностью сохранившихся комнат XVIII столетия: Парижский кабинет 1778 гг., отделанный изящными деревянными панелями, и великолепный Итальянс​кий кабинет 1780 г., с куполообразным потолком и наборным паркетным полом. Не менее интересна коллекция мебели в стиле рококо, изготовленной немец​кими мастерами ок. 1750 г. и некогда украшавшей кабинет саксонского короля Августа III. «Гвоздем» экспозиции XIX в. является прихотливо исполнен​ный Французский кабинет (1861—1867) работы мастера М. Фурдинуа, воспользовавшегося весьма раз​нообразными материалами: эбеновым деревом, липой, падубом, грушей, грецким орехом и красным деревом, а также мрамором. К числу наиболее драгоценных эк​спонатов относятся четыре девонширских охотничь​их гобелена — очень редкие изделия мастеров сред​невековья, изображающие охоту на различных жи​вотных; почтенный возраст и внушительные размеры гобеленов делают их уникальными. Среди музыкаль​ных инструментов выделяются скрипка знаменитого мастера Антонио Страдивари, датируемая 1699 г., и гигантский контрабас, авторство которого приписывают Гаспаро да Сало; когда-то он принадлежал Доменико Драгонетти (1763—1846), знаменитому ита​льянскому контрабасисту и композитору.

Собрание стекла, керамики и фарфора в Музее Виктории и Альберта — самое большое и наиболее все​стороннее в мире. Более 75 тыс. его экспонатов пред​ставляют здесь все континенты и все эпохи. Очень пол​но представлен в собрании мейсенский фарфор — «порцелиновая» фабрика в Мейсене (Саксония), ос​нованная в 1710 г., стала первой в Европе фарфоровой мануфактурой. Здесь же можно видеть прекрасные образцы севрского фарфора XVIII—XIX вв. Собрание британского фарфора XVIII в. — самое большое и са​мое прекрасное в мире. В нем представлена продукция всех английских фабрик, лучшими из которых счита​ются фабрики в Челси и Уорчестере. Ну и, конечно, экспозиция была бы не полной без китайского и япон​ского фарфора. Коллекция произведений мастеров Китая и Японии в Музее Виктории и Альберта явля​ется одной из лучших в мире — равно как и непревзой​денное собрание итальянской майолики и знаменитой керамики из Изника (Турция).

6 тыс. изделий из Африки, Англии, Европы, Аме​рики и Азии охватывает всю 4000-летнюю историю создания стекла. Самые древние представленные в эк​спозиции образцы происходят из Древнего Египта. Египетских мастеров сменяют древнеримские, затем мастера средневековья и ренессанса (к последнему пе​риоду относится и изделия знаменитых венецианских и богемских мануфактур). Имеется великое множе​ство хрустальных люстр, английского и зарубежного производства. Собрание витражей — возможно, самое прекрасное в мире. Оно охватывает период от XII по XX в. Часть наиболее выдающихся образцов происхо​дит из знаменитой часовни Сент-Шапель в Париже.

Более 45 тыс. экспонатов знакомят с работами ма​стеров по металлу из всех концов мира. В этом разделе экспонируются изделия из золота, серебра, меди, свин​ца, олова и различных сплавов, оружие и доспехи, брон​зовое литье, художественная ковка и эмали. Одних только произведений золотых и серебряных дел мас​теров в фондах музея хранится более 10 тыс., но в по​стоянной экспозиции выставлено лишь около 15% этих сокровищ. Они сгруппированы по темам — религиоз​ное искусство (включая христианские — римско-ка​толические, англиканские и греко-православные — и еврейские литургические сосуды и предметы культо​вого назначения), британское серебро до 1800 г., бри​танское серебро 1800—1900 гг., современные изделия английских серебряных дел мастеров, европейское се​ребро. В собрании музея хранится древнейшее из до​шедших до наших дней произведение средневековых английских ювелиров — серебряный позолоченный кубок, датируемый 1496—1497 гг. Одно из самых боль​ших изделий — Херефордская алтарная преграда ве​сом почти 8 т, высотой 10,5 м и шириной 11 м, создан​ная Джорджем Гилбертом Скоттом в 1862 г. для собо​ра в Херефорде. Основа ее изготовлена из дерева и литого чугуна, снаружи преграда украшена кованым железом, бронзой и медью. Арки и колонны покрыты полированным кварцем и мозаичными панелями.

К числу уникальных экспонатов принадлежит 58-сантиметровый «Глочестерский подсвечник», датируемый 1110 г. Сделанный из позолоченной брон​зы, он представляет собой очень редкий образец сред​невекового художественного литья. К тому же пери​оду относится «реликварий Бекета» (ок. 1180 г.) — рака из позолоченной бронзы, изготовленная для хра​нения останков св. Томаса Бекета.

В Музее Виктории и Альберта экспонируется мно​жество позолоченных столовых приборов из серебра, так как средневековый этикет отводил им очень боль​шое место. Ими же за обеденным столом обозначали места для наиболее почетных гостей. Независимо от своей формы, эти вещи являлись драгоценным укра​шением любого стола. Одной из наиболее замечатель​ных изделий является солонка «Корабль Бёргли» в форме плывущей на всех парусах бригантины. Эта со​лонка-корабль была изготовлена парижским мастером Пьером Фламароном в 1527—1528 гг. Основание ее как бы «изрезано» морскими волнами, а сирена поддер​живает на хвосте раковину, которая одновременно яв​ляется и корпусом судна. На корме бригантины сдела​но специальное углубление, в которое насыпали соль. Другое любопытное изделие — сосуд для горячих на​питков «Эшли-Купер» с подносом к нему. Напиток из горячего вина или эля, смешанного с кусочками хлеба (или жидкой овсяной кашей), яйцами, сахаром и пря​ностями, начали употреблять еще в XIV в., но особую популярность он приобрел в XVII в. Эта горячая смесь хорошо восстанавливала силы и ее часто давали боль​ным, а также женщинам после родов. Сосуды для на​питка имели две ручки, а крышки их часто делали плос​кими, чтобы использовать их как подносы для самих сосудов. Именно такой прибор и представляет собой сосуд «Эшли-Купер», сделанный из позолоченного серебра в 1665 г. Сам сосуд и поднос к нему покрыты сценами охоты на дикого кабана и дикого оленя.

В Музее Виктории и Альберта хранится также так называемая Драгоценность Каннинга. Она изготовле​на примерно в 1580 г. и украшена крупной жемчужи​ной неправильной формы, которая использовалась в качестве торса водяного на самой «Драгоценности». Голова водяного сделана из золота, лицо и руки его покрыты белой эмалью, а хвост украшен цветной эма​лью, рубинами и бриллиантами. В правой руке водяной держит кривой ятаган, а в его левой руке — ажур​ный щит, также украшенный эмалью и самоцветами. С «Драгоценности» свисают три подвески из жемчу​жин неправильной формы и несколько вставленных в одну оправу рубинов. Легенда утверждает, что «Дра​гоценность Каннинга» — дар герцога Медичи импера​тору Моголов. «Драгоценность», по-видимому, дол​гое время действительно находилась в Индии, так как именно там живот водяного был украшен рубином с гравировкой, а снизу добавлены жемчужные и рубиновые подвески. В конце 1850-х гг. это во многом уни​кальное изделие приобрел в Дели граф Каннинг, яв​лявшийся в то время генерал-губернатором Индии. Позднее «Драгоценность Каннинга» не раз переходи​ла из рук в руки, пока ее не приобрела миссис Э. Хакнес за 10 тыс. фунтов стерлингов и не передала в дар Музею Виктории и Альберта.

Очень большое место в экспозиции музея зани​мает коллекция живописи, гравюр, рисунков и фото​графий. В нее входит 1130 масляных полотен британ​ских и 650 полотен европейских художников, 6800 ак​варелей и пастелей, 2 тыс. миниатюр. Жемчужиной музея является серия из семи (первоначально их было десять) рафаэлевских картонов. Специалисты счита​ют, что они исполнены или самим Рафаэлем, или его учениками и предназначались для гобеленов, заказан​ных папой Львом X для Сикстинской капеллы. Кар​тоны выполнены на библейские сюжеты: «Повеление Иисуса Христа Петру», «Смерть Анания», «Петр и Иоанн исцеляют хромого», «Павел и Варнава в Листре», «Волшебник Елимас, пораженный слепотой», «Проповедь святого Павла в Афинах» и «Чудесный улов рыбы». Кроме этих семи оригинальных карто​нов в музее имеются еще три их копии. Здесь же де​монстрируется фреска Пьетро Перуджино, созданная им в 1522 г. для церкви Кастелло ди Форитньяно в Перудже — одна из последних работ живописца.

Живопись XIX в. представлена прежде всего ра​ботами У. Тернера и большим собранием картин, ак​варелей и рисунков Дж. Констебла, в числе которых — широко известный «Вид собора в Солсбери из епис​копского сада» (1823). Внушительной коллекцией работ Констебла музей обязан, главным образом, щед​рости частных собирателей. Первым дарителем стал Джон Шипшенкс, богатый владелец мануфактур в Йоркшире, материально поддерживавший художни​ка в последние годы его жизни. В 1857 г. он подарил свое собрание английской живописи — 233 картины — Музею Виктории и Альберта. В число подаренных Шипшенксом картин входило шесть полотен Констеб​ла, хотя при жизни художника он купил только одно из них под названием «Пруд возле Бранч-Хил, Хемпстед». Остальные были приобретены Шипшенксом в 1838 г. на аукционе, устроенном после смерти худож​ника. Больше всего Шипшенксу нравилась картина Констебла «Заливные луга близ Солсбери». Впослед​ствии один из биографов Констебла вспоминал, как яростно сражался Шипшенкс на аукционе со своими соперниками за право обладать этой картиной, кото​рая была в свое время отвергнута жюри Королевской Академии за «ужасный зеленый цвет».

Многие другие работы Констебла были подарены музею родственниками художника, в том числе миссис Э.Констебл, вдовой одного из его сыновей. Пере​дача картин музею состоялась в 1880 г., но затем мно​гие из них были выставлены на аукцион.

Самым щедрым дарителем оказалась дочь Констебла Изабель, передавшая в 1887—1888 гг. Музею Виктории и Альберта 95 картин, 297 рисунков и три полных альбома с набросками своего отца. Все эти сокровища прежде принадлежали не только Изабель, но и двум ее сестрам, Марии Луизе и Лайонел; но после их смерти вся коллекция оказалась в ее руках, и она решила сделать ее достоянием «английского народа». Помимо картин и рисунков Изабель пода​рила музею большое количество писем Констебла и несколько его любимых книг и гравюр.

Пожертвования частных благотворителей весьма существенно пополнили собрания музея и в количе​ственном, и в качественном отношении. В 1901 г. Константин Александр Ионидес завещал музею свое со​брание из 82 превосходных картин, в числе которых были работы Ботичелли, Тинторетто, Коро, Гюстава Курбе, Делакруа, Эдгара Дега, Жана-Франсуа Милле, Габриэля Россетти, а к этому — более 1 тыс. рисунков и гравюр. Сегодня собрание Музея Виктории и Аль​берта насчитывает ок. 10 тыс. рисунков британских и ок. 2 тыс. рисунков старых европейских мастеров, включая работы Альбрехта Дюрера, Джованни Бенедетто Кастильоне, Бернардо Буонталенти, Антонио Веррио, Жана- Огюста-Доминика Энгра и Обри Берд​слея. Собрание фотографии содержит более 500 тыс. изображений — от момента изобретения фотографии до сего дня.

Не менее богато и собрание скульптуры, имеющее статус национального. Оно насчитывает более 17 тыс. произведений пластики и охватывает период с 400 по 1914 г. Здесь представлены все жанры — надгробные памятники, скульптурные портреты, аллегории, мифо​логические сюжеты, религиозная скульптура, парко​вая скульптура, включая фонтаны, архитектурный де​кор. В числе использованных материалов — мрамор, алебастр, известняк, терракота, дерево, слоновая кость, гипс, бронза, свинец.

Коллекция итальянской скульптуры эпохи Воз​рождения, выставленная в музее, считается одной из наиболее значительных за пределами Италии. В числе представленных здесь имен — Джованни Пизано, Дона​телло, Антонио Росселино, Андреа дель Вероккьо, Ан​тонио Ломбардо, Андреа делла Роббия, Джакопо Сансовино, Бенвенуто Челлини, Джакомо делла Порта, Джамболонья (выставленная в музее картина «Убий​ство Самсона филистимлянами» (ок.1562) — его са​мая лушая работа, хранящаяся за пределами Италии), Бернини («Нептун и Тритон», ок. 1622—1623). Самым объемным экспонатом является алтарная капелла из церкви Санта-Кьяра во Флоренции (1493—1500), со​зданная Джулиано да Сангалло (ее высота— 11,1 м, пло​щадь — 5,4 м). Большое место в экспозиции занимает собрание гипсовых копий всемирно известных произ​ведений пластики, в числе которых — точная копия знаменитой колонны Траяна Риме и «Давида» Микеланджело, а также двух других «Давидов» работы До​нателло и Вероккьо. Две скульптуры Антонио Кановы — «Три грации» (1815—1817) и «Спящая нимфа» (1822) — находятся в совместном владении Музея Виктории и Альберта и Национальной галереи Шот​ландии; каждая из статуй по очереди экспонируется в одном из этих музеев. Коллекция скульптур Родена в собрании Музея Виктории и Альберта — одна из са​мых больших за пределами Франции, она насчитывает более 20 работ. Большинство их подарено музею са​мим скульптором в 1914 г.

Раздел архитектуры в Музее Виктории и Альбер​та — единственная на Британских островах постоян​ная музейная экспозиция, посвященная историю ар​хитектуры. В числе ее экспонатов — модели, фотогра​фии, подлинные элементы ныне несуществующих зданий и архитектурные проекты. Музей располагает самой большой в мире библиотекой архитектурных рисунков — их здесь более 600 тыс. Кроме того, в фон​дах музея хранятся дневники, журналы путешествий, письма, записные книжки, эссе, статьи и более 700 тыс. фотографий, запечатлевших памятники архитектуры всего мира. Собрание включает в себя и фрагменты несохранившихся зданий, например два фрагмента фасада дома 1625 г., украшенных деревянной резьбой, с окнами в свинцовых переплетах — редкий образец рядовой лондонской архитектуры, уцелевший в боль​шом пожаре Лондона 1666 г. Имеется также несколько архитектурных деталей от итальянских зданий эпохи Ренессанса — порталы, камины, балконы. В централь​ной архитектурной галерее выстроились в ряд колон​ны из различных построек и относящиеся к различ​ным периодам, в числе которых — колонны из знаме​нитого дворца гранадских эмиров в Альгамбре.

Органической частью Музея Виктории и Альбер​та является Национальная Художественная библио​тека — одна из крупнейших в мире по декоративно-прикладному искусству, в фондах которой насчиты​вается более 800 тыс. названий. К числу главных сокровищ библиотеки относится Кодекс Форстера — три переплетенных вместе небольших пергаментных за​писных книжки с собственноручными записями и чер​тежами Леонардо да Винчи. В собрании библиотеки — ранние издания греческих и латинских авторов: Эсхи​ла, Аристотеля, Гомера, Тита Ливия, Овидия, Пиндара, Софокла и Виргилия. Большая коллекция иллюст​рированных рукописей XII—XVI вв. включает в себя «Псалтырь Эдвина» из Кентерберийского аббатства, «Карманный часослов» их Реймса, молитвенник из аббатства Сен-Дени (Париж). Собрание гравюр насчи​тывает более 500 тыс. листов, в том числе работы Рем​брандта, Уильяма Хогарта, Анри Матисса.

Музей Виктории и Альберта, основанный как «об​щедоступная школа», до сих пор сохраняет важную образовательную роль; его посещение входит в обя​зательный план учебных программ английских школь​ников. Однако и без этого музей пользуется огромной популярностью, ежегодно его посещает около 2,5 млн. человек. Музей имеет пять филиалов, в чис​ле которых — Музей театра (ныне закрыт; планирует​ся вновь открыть его в новых галереях Музея Викто​рии и Альберта) и Музей детства.

4.5.Музей детства
Лондонский Музей детства пользуется огромной популярностью не только у детей, но и у взрослых. Он существует уже несколько десятков лет, и здесь де​монстрируются игрушки всех времен и народов — немецкие куклы с румяными личиками, раскрашен​ные японские самураи, итальянские марионетки, мек​сиканские духовики, склеенные из пальмового листа, индийские слоны, богородские медведи и кузнецы,  вырезанные из дерева. 

Игрушки делали все народы и во все времена. Но родиной «игрушечной индустрии» является Герма​ния. Именно здесь в XVII в. это занятие стало источ​ником пропитания для десятков, а потом сотен ре​месленников. Полнились целые гильдии игрушечни​ков, объединявшие токарей по дереву, столяров, резчиков и граверов, раскрасчиков. Изделия немец​ких ремесленников хранятся во многих музеях мира, в Музее детства им посвящена отдельная экспозиция. Неизменной любовью и популярностью в красоч​ном и разнообразном мире игр и игрушек пользова​лись (и пользуются) различные фигурки, изготовляв​шиеся из бумаги, картона, жести, олова, глины, дерева, которые в обиходной речи обычно просто называют солдатиками. Но эти фигурки далеко не всегда пред​ставляют собой воинов: они могут изображать торгов​цев и ремесленников, актеров и придворных. Почет​ное место среди них, конечно, занимают «настоящие» оловянные солдатики. Правда, со второй половины XX в. их потеснили пластмассовые фигурки.

«Родина» оловянных солдатиков — тоже Герма​ния, а точнее, Нюрнберг, «игрушечная столица» Евро​пы. Они изготовлялись с большим искусством, с точ​ным соблюдением особенностей униформы, а в комп​лекте с ними продавались всякие другие вещи — холщовые палатки, которые можно было собирать и разбирать, пушки на колесах и т.п. Рост «классическо​го» нюрнбергского солдатика — 3 см, а кавалериста — 4. Их отливали и плоскими, и объемными, а в 1893 г. английский игрушечник Уильям Бритэн изобрел спо​соб отливки пустотелых объемных солдатиков.

Если из солдатиков, хранящихся в лондонском музее, можно формировать целые армии, то из пред​ставленных здесь деревянных лошадок соберутся ог​ромные табуны. Каких только лошадок здесь нет — обычных палочек-скакалок с лошадиной головой, ко​ней-качалок, карусельных, крылатых, на колесиках... Многие из них в упряжной и верховой сбруе, в чеп​раках и попонах.

В отделе мягкой игрушки почетное место занима​ют плюшевые мишки — друзья многих поколений не только английских детей. Несколько британских фирм специализируются на их производстве, причем поми​мо самих мишек выпускается и специальный «медве​жий гардероб» — коллекция одежд, в которых можно наряжать своих любимцев. Впрочем, этот гардероб не идет ни в какое сравнение с тем великолепием, кото​рое выставлено в зале старинных кукол. Неизвестно, что впечатляет больше — сами куклы, или их роскош​ные платья, сшитые 50, 100, а то и 200 лет назад!

Многие из этих нарядов сшиты ведущими моде​льерами XIX—XX вв.: куклы служили как бы «испы​тательным полигоном», где обкатывались идеи буду​щих модных коллекций. Так костюм одной из кукол создан знаменитой модельершей рубежа XIX—XX вв. миссис Леттер Экстон. В отличие от германских иг​рушечников, англичане делали кукольные головы не из папье-маше, а из воска, добиваясь таким образом скульптурной рельефности. Кукол часто продавали обнаженными, чтобы по мере надобности переодевать их в новые платья. У некоторых именитых кукол были даже собственные модельеры и портные.

В отделе заводных игрушек восторг вызывают кивающие клоуны, танцующие балерины и целые ки​лометры игрушечных железных дорог. Обезьянка с мандолиной (1875) вертит головой, открывает рот, «строит глазки» и при этом одной лапой щиплет стру​ны. Прежде чем спешить с вопросом: «Как ее только не разломали дети?», следует вспомнить, что до вто​рой половины XIX в. заводные игрушки производи​лись, главным образом, для взрослых...

«Оптические игрушки пользовались успехом в эпоху королевы Виктории, поскольку не только поте​шали, но и просвещали, ознакомляли детей с азами натурфилософии», — сообщает табличка в отделе оптических игрушек. Мир оптических игрушек — это всевозможные калейдоскопы, стробоскопы, фантаскопы — «волшебные фонари», и гораздо менее известные зоитроп и праксиноскоп. В 1902 г. немецкий ин​женер Эрнст Планк изобрел фильмоскоп для показа диафильмов, и это изобретение оставалось популяр​ным вплоть до 1980-х гг. Возможно, у кого-то еще пылится на антресолях одна из моделей фильмоско​па с набором диафильмов к нему... А те, кто никогда не видел этого аппарата, могут познакомиться с ним и с его историей в лондонском Музее детства.

При словах «настольные игры» у многих сразу всплывает в памяти «Монополия», однако 100— 150 лет назад дети играли совсем в другие игры. На​пример, в игру «Добродетель торжествует, порок на​казан» (1818). В отделе настольных игр хранятся десятки подобных, ныне давно забытых игр, когда-то развлекавших и назидавших детвору.

В отдельном зале выставлено более 30 игрушеч​ных домиков, интерьер которых полностью повторя​ет домашнюю обстановку давно минувших дней. Их можно рассматривать долго и подробно. Так, в трехэ​тажном домике, принадлежавшем в конце XIX в. де​вочке по имени Эми Майлс, устроено около дюжины помещений: комната для хозяев, детская, помещения для мужской и женской прислуги, прачечная, буфет​ная, чулан, бильярдная... Все комнаты меблированы, а некоторые даже «населены» куклами.

Самый неожиданный в музее — отдел детских наказаний. В Англии вплоть до XIX в. «в воспита​тельных целях» применялись розги, ремни и палки. Даже при поступлении в некоторые учебные заведе​ния с родителей учеников взималась плата за розги. И глядя сегодня на эти «экспонаты», с горечью дума​ешь о том, как хрупок мир детства, и о том, что бывает он отнюдь не безоблачным...
Вопросы для самоконтроля:

1.Расскажите об истории создания Британского музея и этапах пополнения коллекции музея. 
2.Каковы особенности коллекции Британского музея? 

3.Каков состав постоянной экспозиции Лондонской Национальной галереи?     4.Назовите имена меценатов, способствовавших созданию и формированию коллекций галереи Тэйт. 

5.Расскажите об истории создания музея Виктории и Альберта? На какие разделы  разбита коллекция данного музея?
V МУЗЕИ ГЕРМАНИИ

5.1. Берлинский «Остров музеев»

Знаменитая берлинская улица Унтер-ден-Линден приводит к Шлоссбрюкке — Замковому мосту. Мно​гие века, вплоть до середины XX в., здесь действи​тельно стоял старинный замок, с которого и началась история Берлина. После войны его снесли власти ГДР, чтобы на освободившемся месте построить Дворец Республики.

Мост Шлоссбрюкке соединяет город со знамени​тым «Островом музеев», омываемым со всех сторон рекой Шпрее. Это настоящее царство тишины, воды, зелени и великолепной архитектуры, которой в со​временном Берлине осталось не так уж много.

«Остров музеев» — средоточие культурной жиз​ни Берлина. Еще в начале XIX в. здесь начал склады​ваться грандиозный музейный комплекс, в который сегодня входят пять прославленных на весь мир худо​жественных галерей и хранилищ древностей. В их числе — знаменитый Пергамский музей.

История берлинских музеев берет свое начало на исходе XVIII в. Европа той поры грезила идеями Про​свещения. В Париже, столице революционной Фран​ции, королевское собрание Лувра было превращено в общедоступный музей. Мысль о создании подобного музея в Берлине владела и лучшими умами тогдашней Пруссии, к их числу принадлежал и известный немец​кий ученый и общественный деятель Вильгельм фон Гумбольдт (1767—1835). В 1819 г. он возглавил комис​сию по созданию прусского Королевского музея.

К тому времени прусский королевский дом распо​лагал весьма незначительными собраниями. Почти весь XVIII век Пруссия провела в жестоких войнах, погло​щавших огромные средства. И хотя бранденбургские курфюрсты, а позже прусские короли никогда не чуж​дались собирательства и охотно приобретали произве​дения искусства (яркий пример тому — знаменитая Янтарная комната, созданная по заказу короля Фридриха I), возможности их не были столь велики, как у монархов Англии, Франции, Испании или Австрии. Пруссия в то время являлась всего лишь одной из час​тей раздробленной Германии, хотя и самой крупной.

В XIX в. ситуация начала меняться. Окрепнув пос​ле победоносных войн с Наполеоном, Пруссия претен​довала на ведущую роль в деле объединения Германии. Создание национального собрания произведений искус​ства стало делом национального престижа. Поэтому ко​роль Фридрих Вильгельм III охотно поддержал иници​ативу общественности по созданию Королевского музея.В 1815 г. в Париже было куплено собрание Джустиниани, собиравшего картины Караваджо и его учеников. В 1821 г. Пруссия целиком купила коллекцию анг​лийского купца Эдварда Солли, состоявшую прибли​зительно из 300 картин — преимущественно мастеров итальянского кватроченто. В числе немногочисленных произведений нидерландской школы находились шесть фрагментов знаменитого Гентского алтаря, созданного братьями ван Эйк. В 1828 г. было положено начало со​бранию египетских древностей. Впоследствии музей​ные собрания расширялись благодаря раскопкам немец​ких археологов в странах Средиземноморья и Ближне​го Востока, а также покупкам произведений искусства в других странах Европы.

В 1830 г.на острове посреди Шпрее открылся пер​вый музей. Его неоклассическое здание было построено в 1824—1830 гг. по проекту архитектора К.Ф. Шинкеля. Научным консультантом музея стал профессор теории искусства Берлинской Академии Алоиз Хирт (1759—1837). Он стремился собрать в его стенах ше​девры, сосредоточенные по дворцам и пригородам Бер​лина, и создать «школу хорошего вкуса для всей на​ции». Однако пока коллекции подлинников были не​многочисленны, и пробелы в экспозиции восполняли гипсовые слепки со скульптурных памятников и ко​пии живописных произведений.

Музей на острове стал вторым после мюнхенской Пинакотеки публичным музеем Германии. Сегодня за ним закрепилось название Старого музея. За последу​ющие сто лет рядом с ним выросли здания еще четырех музеев. Ныне они заполняют остров почти целиком.

В 1830—1868 гг. директором Старого музея был Густав Фридрих Вааген. За это время музейная кол​лекция значительно разрослась, и часть ее была пере​ведена в построенный в 1843—1847 гг. по проекту архитектора Фридриха Штюлера Новый музей. Он был открыт для публики в 1857 г. и первоначально пред​назначался для демонстрации гипсовых слепков со знаменитых античных статуй, дающих представление о развитии искусства.

В 1871 г. Берлин стал столицей объединенной Гер​мании. На карте Европы появилось новое большое государство, претендовавшее на роль общеевропейс​кого лидера. С этого времени начинается бурный рост коллекций берлинских музеев: столица Германии не должна была ни в чем уступать столицам других ми​ровых держав!

Старая Национальная галерея (1864—1874) от​крылась на «Острове музеев» в 1876 г. Ее здание, напо​минающее античный храм, сооружено Иоганном Ген​рихом Штраком по проекту Штюлера. В 1897—1904 гг. был построен музей кайзера Фридриха в стиле необарокко (архитектор Эберхард фон Ине). Он задумы​вался как музей эпохи Возрождения, однако в экспо​зиции были представлены и картины художников XVII в. С 1956 г. этот музей носит названия Музея Боде — в память о первом генеральном директоре ко​ролевских музеев Вильгельме фон Боде (1872—1929).
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Музей Боде

Боде возглавил дирекцию берлинских музеев в 1905 г. С его именем связан расцвет «Острова музе​ев». В 1911 г. весь раздел гипсовых копий был ис​ключен из музейного фонда и в качестве учебных пособий передан университету. Боде заново пере​группировал все коллекции: античная скульптура разместилась на первом этаже Старого музея, кар​тины старых мастеров — на втором. Старая Нацио​нальная галерея целиком отводилась для произведе​ний искусства XIX в. Под крышей музея кайзера Фридриха Боде объединил живопись, скульптуру и художественные ремесла XVIII в.; здесь были собра​ны полотна Франца Хальса, Рембрандта, Рубенса. Все коллекции формировались только из подлинников. Многие из них были приобретены при участии са​мого Боде.

Рубеж XIX—XX вв. — время, когда немецкие ар​хеологи одно за другим делали выдающиеся откры​тия. Раскопки Г. Шлимана, К.В. Дерпфельда, Р. Кольдевея, К. Хумана и других явили миру истинные ше​девры, созданные мастерами древности. Коллекции Берлинских музеев значительно пополнились за счет находок, сделанных немецкими учеными в Греции, Малой Азии, Междуречье и Египте. Специально для хранения археологической коллекции в 1909 г. на ос​трове но проекту архитектора А. Месселя начали воз​водить грандиозное здание Пергамского музея. Из-за Первой мировой войны и послевоенной разрухи он долгое время простоял недостроенным и был за​вершен только в 1930 г. архитектором Л. Гофманом.

Еще в 1907 г. Боде задумал создать Немецкий музей. Но он открылся уже после смерти своего со​здателя — в 1930 г., заняв северное крыло Пергамского музея. Здесь демонстрировались произведения живописи Германии и Северной Европы XV— XVIII вв.

1933—1945 гг. — самое тяжелое время для «Ост​рова музеев. После прихода к власти нацисты раз​вернули идеологическую борьбу, захватившую и сфе​ру искусства. В 1937 г. часть Старой Национальной галереи, где размещалось так называемое дегенератив​ное искусство, была закрыто для посещений. Спус​тя годы вся коллекция новейшего искусства была раз​громлена, 164 полотна попросту уничтожили. А в 1939 г., когда Германия развязала Вторую мировую войну, «Остров музеев» закрылся для публики. Да​лее были жестокие бомбардировки немецкой столи​цы англо-американской авиацией в 1943—1945 гг.,а в 1945 г. — штурм Берлина советскими войсками...

Все здания музеев были разрушены. Лучшая часть их богатейших коллекций первое время хранилась в бункере противовоздушной обороны в берлинском парке Фридрихсхайн. В 1944—1945 гг. большинство предметов, в основном крупноформатных (среди них - около полутора тысяч картин), были переправ​лены в штольни старых шахт в центральной части Гер​мании. На «Острове музеев» в частично затопленных бомбоубежищах остались часть картин, коллекции антикварных рам, собрание миниатюр и почти все научные и архивные материалы.

В конце воины большая часть произведений искус​ства из берлинских музеев попала в руки западных со​юзников. Те, что оставались в поверженной немецкой столице, в мае 1945 г. перешли под советский контроль. В 1945—1949 гг. основная их часть была отправлена в Москву и Ленинград (ныне — Санкт-Петербург).

В годы войны погибло или бесследно пропало око​ло полутора тысяч картин из берлинских художествен​ных собраний — не только с «Острова музеев», но и из других галерей Берлина. В их числе —8 полотен Рубен​са, произведения Синьорелли, Караваджо, Ван Дейка, Йорданса, Мурильо, Сурбарана, Лебрена, Курбе. Это утраты не только Германии, но и всего человечества.

Только в 1957 г. американская военная админист​рация передала ФРГ спасенные коллекции берлинс​ких музеев. В 1958 г. Советский Союз также вернул большую часть своих трофеев правительству ГДР. «Остров музеев» оказался в восточной части Берлина, находившейся под советским контролем. С 1961 по 1989 г. Берлин был разделен надвое: его западная часть была изолирована, а восточная окружена стеной. Вос​создание сильно разрушенных музеев шло с большим трудом. В 1963 г. для публики открылись лишь 10 за​лов музея кайзера Фридриха, переименованного в музей Боде.

В сентябре 1990 г., после падения Берлинской сте​ны и объединения Германии, пришло время объединить разобщенные коллекции «Острова музеев». Почти десять лет ушло на то, чтобы отреставрировать здания музеев и заново разместить в них некогда богатейшие музейные собрания.

В Старом музее в настоящее время экспонируют​ся бронзовые и мраморные античные скульптуры, вазы, ювелирные украшения, мозаики, фрески и кол​лекция знаменитых фаюмских портретов из Египта. В Старой национальной галерее выставлена европей​ская живопись и скульптура XIX — начала XX в., от эпохи французской революции до Первой мировой войны. Здесь же демонстрируется большое собрание полотен импрессионистов — Э. Мане, К. Моне, Э. Де​га, О. Ренуара, П. Сезанна.

Здание музея Боде открылось после ремонта толь​ко в 2004 г. В его залах можно увидеть собрание скуль​птуры и прославленную коллекцию позднеантичного и византийского искусства.

Пергамский музей, или Пергамон, — самый попу​лярный музей Берлина. Ежегодно его посещают до 800 тыс. человек. Это целый комплекс, имеющий три крыла: в первом находятся образцы классической ар​хитектуры, во втором — древности Ближнего Восто​ка, в третьем — Немецкий музей, посвященный ис​кусству Северной Европы. Здесь можно совершить увлекательное путешествие почти в любую из про​шлых эпох, побывать в давно исчезнувших городах Малой Азии и Месопотамии, в буквальном смысле пройти через врата древнего Вавилона, по широкой каменной лестнице подняться к подножию величе​ственного Пергамского алтаря; ему музей и обязан своим названием. 

Знаменитый Пергамский алтарь (180—160 до н.э.), рельефы которого изображают битву богов и тита​нов, находится в центральном зале музея. Посвящен​ный Зевсу и Афине, он был найден археологом Кар​лом Хуманом при раскопках города Пергама, столи​цы небольшого эллинистического государства в Малой Азии. В соседнем зале находятся ворота Милетского рынка (120 н.э.) — прекрасный образец римской ар​хитектуры императорской эпохи.

Южное крыло Пергамона занимает Переднеазиатский музей. Главный его экспонат — знаменитые врата богини Иштар, главные парадные ворота древнего Ва​вилона, сооруженные царем Навуходоносором II (605—652 до н.э.). Здесь можно увидеть рельефы из дворцов ассирийских царей, колоссальные статуи кры​латых быков-шеду.

Египетский музей до 1945 г. входил в комплекс «Острова музеев». Во время войны многие его экспо​наты погибли при пожаре, часть коллекций была уве​зена в СССР. Сейчас в состав собрания входят более 2 тыс. предметов, охватывающих период с III тыс. до н.э. до римской эпохи. Оно временно хранится в бер​линском замке Шарлоттенбург и в ближайшие годы будет переведено в Новый музей — по окончании его реставрации.

Вместе с Египетским музеем в Новый музей со​бирается переезжать и Музей древней и древнейшей истории, в котором хранится экспозиция, охватыва​ющая историю Европы от каменного века до раннего Средневековья. В это собрание входили вещи из рас​копок легендарной гомеровской Трои, обнаруженные в 1870-х гг. знаменитым археологом Генрихом Шлиманом. Часть коллекции Шлимана после войны оста​лась в Германии, другая часть ныне находится в Госу​дарственном музее изобразительных искусств им. А.С. Пушкина в Москве.
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Пергамский алтарь. 1-я пол. II в. до н.э. 

5.2. Картинная галерея в Берлине

Берлинская Картинная галерея — один из веду​щих художественных музеев Европы, известный сво​ей коллекцией работ старых мастеров XIII—XVIII вв.

Галерея была основана вскоре после окончания эпохи наполеоновских войн, в 1823 г., и открылась для по​сетителей в 1830 г. Ядро ее коллекции составили 378 картин, принадлежавших прусскому королю Фридриху II Великому (1712—1786); позднее собра​ние пополнилось новыми приобретениями. Первое здание галереи — ныне оно известно как Старый, или Королевский, музей — сооружено по проекту архи​тектора Карла Фридриха Шинкеля.

Международная слава берлинской коллекции свя​зана с именем известного немецкого искусствоведа и музейного деятеля Вильгельма фон Боде (1845—1929), который был директором галереи в 1890—1929 гг. Бла​годаря его усилиям было сделано много существенных приобретений, и коллекция раскрывает почти все ас​пекты европейского искусства. При нем, в 1904 г., гале​рея переехала в недавно построенное здание Музея кайзера Фридриха (теперь этот музей носит имя Боде), который задумывался как музей искусства Ренессан​са. Однако быстрое пополнение коллекций Берлинс​кой галереи привело к тому, что в ее собрании оказа​лись представлены едва ли не все европейские худо​жественные школы XV—XVIII вв.

Вторая мировая война нанесла серьезный ущерб коллекции. Здание музея было разрушено, погибло более 400 картин, прежде всего большого формата. Галерея фактически прекратила свое существование, так как уцелевшие полотна были разделены: одна часть была передана Западному Берлину, другая — Восточ​ному, и лишь после падения Берлинской стены собра​ние было воссоединено. В 1998 г. объединенную коллекцию перевезли в новое здание, входящее в комп​лекс берлинского Культурного форума.

Сегодня в собрании Берлинской галереи насчи​тывается около 1400 шедевров европейского искус​ства XIII—XVIII вв., включая произведения таких мастеров, как ван Эйк, Брейгель, Дюрер, Рафаэль, Тициан, Караваджо, Рубенс, Вермеер и Рембрандт. Экспозиция раскинулась на площади около 7 тыс. кв. м, а протяженность экскурсии по всем 72 залам музея составляет почти 2 км. Каждый зал посвящен одному художнику или группе художников определенного периода или жанра. Особенной известностью пользу​ются восьмиугольный зал Рембрандта и зал, где выс​тавлены пять Мадонн Рафаэля.

Два главных раздела экспозиции представляют итальянскую живопись XIII—XVI вв. и нидерландс​кую живопись XV—XVII вв. В итальянской коллек​ции картины Рафаэля, Тициана, Боттичелли. Жем​чужинами голландской части собрания являются про​изведения таких знаменитых мастеров, как Франс Хальс, Рёйсдаль и Вермеер. Ключевой момент — зал Рембрандта, где представлено шестнадцать работ этого художника, в том числе «Похищение Прозерпи​ны» (1632), «Моисей, разбивающий скрижали Заве​та» (1659), «Иаков, борющийся с ангелом» (1660).
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Кормилица с ребенком. Франс Халс

В берлинской Картинной галерее хранится восемь картин Яна ван Эйка; кстати, до нашего времени дош​ло немного работ этого мастера. Здесь же выставлены «Нидерландские пословицы» Брейгеля (1559). Фла​мандская живопись XVII в. представлена произведе​ниями Рубенса и ван Дейка.

В собрании галереи находится немало работ масте​ров так называемой эпохи Северного Ренессанса. В их числе — Лукас Кранах, Ганс Гольбейн Младший, Альб​рехт Альтдорфер («Отдых на пути в Египет», 1510), Конрад Витц, Бальдунг Грин. Творчество Альбрехта Дюрера представлено восемью полотнами, включая «Мадонну с канарейкой» (1506), «Молящуюся Марию» (1518), «Портрет Иеронима Хольцшуэра» (1526). На​конец, в собрании галереи экспонируются полотна фран​цузских художников XVII в., в том числе Пуссена и Клода Лоррена. Итальянская, французская, немецкая и английская живопись XVIII в. представлена в шести залах. Эта роскошная коллекция включает в себя кар​тины Каналетто, Ватто и Гейнсборо.
5.3.Немецкий исторический музей

28 мая 1695 г, бранденбургский курфюрст Фрид​рих III (с 1701 г. — прусский король Фридрих I), отдал распоряжение заложить в Берлине на Унтер ден Линден здание Цейхгауза. Первым архитектором Цейхгау​за стал Иоганн Арнольд Неринг. Его сменил Мартином Грюнберг, а завершал строительство (в 1698—1699 гг.) знаменитый зодчий Андреас Шлютер. Отделка фаса​дов велась под руководством Жана де Ботда. Оконча​тельно грандиозное строительство было завершено толь​ко в 1730 г. Знаменитую улицу Унтер ден Линден укра​сило великолепное здание, одна из лучших светских построек периода барокко в Северной Германии.

С 1731 по 1876 г. Цейхгауз использовался прус​скими вооруженными силами как арсенал, являясь крупнейшим в Пруссии складом оружия. В 1877— 1880 гг. здание реставрировал архитектор Фридрих Хитциг, после чего в его стенах открылся музей прус​ской военной истории, или, как его громко именовал император Вильгельм I, «пантеон прусско-бранденбургской армии». После Первой мировой войны Цей​хгауз, который до тех пор был в собственности воен​ного министерства, вошел в состав Государственных собраний произведений искусства.

В 1939 г. Гитлер распорядился передать военные музеи в Берлине, Мюнхене и Дрездене в распоряже​ние вермахта, и экспозиция музея вплоть до 1944 г. оставалась одним из инструментов германской ми​литаристской пропаганды. Зимой 1944/45 г. здание Цейхгауза серьезно пострадало от авианалетов, а в 1945 г. союзническая военная комендатура Берлина закрыла военный музей в Цейхгаузе. Реконструкция здания продолжалась с 1948 по 1965 г.

С 1952 г. в Цейхгаузе располагался Музей немец​кой истории, основанный по распоряжению Цент​рального комитета Социалистической единой партии Германии (СЕПГ). Это был крупнейший историчес​кий музей истории в бывшей Германской Демокра​тической Республике. В сентябре 1990 г. он был лик​видирован последним правительством ГДР, а его кол​лекции и собственность, включая Цейхгауз, передали Немецкому Историческому музею, основанному тре​мя годами ранее Федеративной Республикой Герма​нией и магистратом Западного Берлина.

Сегодня Немецкий Исторический музей сохраня​ет за собой звание одного из крупнейших историчес​ких музеев Германии. Своеобразным прошлым музея объясняется тот факт, что в его стенах собраны едва ли не крупнейшая в Европе военно-историческая коллек​ция — оружие, знамена, униформа, награды и т.п., и большое число предметов, произведений искусства, фотографий и документов, связанных с историей быв​шей ГДР (1949—1990). Помимо этого музей распола​гает обширными коллекциями графики, декоративно-прикладного искусства, нумизматическим собранием.

Военно-историческая коллекция Немецкого Ис​торического музея тесно связана с историей Цейхга​уза и происходит от арсенала прусско-бранденбургских курфюрстов, а позже королей. Несмотря на тя​желые утраты, понесенные в годы Второй мировой войны и послевоенную эпоху, она остается одной из лучших в Европе. Коллекция включает в себя исто​рическое оружие, доспехи, униформы, знамена, на​грады, рисунки и гравюры на военную тематику, свя​занные большей частью с немецкой военной истори​ей, от Средневековья до Первой мировой войны.

Историческое оружие, коллекция которого насчи​тывает более 5 тыс. единиц холодного и приблизи​тельно 3,5 тыс. единиц ручного огнестрельного ору​жия, датирующегося XV—XX вв., — центр военно-исторического собрания. Наряду с оружием массового производства, типичным для своего времени, здесь можно увидеть множество опытных образцов, а также уникальных экземпляров, созданных но эскизам и при участии выдающихся мастеров — Альбрехта Дюрера, Зебальда Бехама, Андреаса Шлютера и других. Это подлинные произведения искусства. Многие из образ​цов старинного оружия происходят из известных цен​тров оружейного производства различных стран — Гер​мании, Италии, Испании — и несут на себе клейма зна​менитых оружейников. В коллекции музея широко представлено личное оружие известных европейских монархов, в том числе представителей дома Гогенцоллернов, а также крупных военачальников. К числу наи​более старых и известных принадлежит рапира Альб​рехта Валленштайна (1583—1634), знаменитого пол​ководца времен Тридцатилетней войны. Здесь можно увидеть и оружие, использовавшееся армиями различ​ных стран в войнах XIX—XX вв. Исключительная пол​нота и разнообразие коллекции делают ее незамени​мым подспорьем для специалистов.

В собрании музея представлено около 9500 образ​цов униформ и предметов военного снаряжения, глав​ным образом происходящих со складов бывшего Цейх​гауза. Основная часть коллекции относится к XVIII сто​летию, однако есть и множество образцов униформ XIX—XX вв. В прошлом эта коллекция традиционно ограничивалась историей Пруссии, однако позднее музеи начал приобретать и униформы немецких и ев​ропейских государств. Собрание не ограничивается униформами армий и военизированных организаций, но включает в себя и образцы гражданской формен​ной одежды — транспортников, почтовиков, Красного Креста, лесоводов, а также политических и молодеж​ных организаций, в разное время существовавших в Германии: бойскаутов, НСДАП, гитлерюгенда, феде​рации демократической молодежи и пионеров. Среди экспонатов — форменная одежда, которую носили раз​личные выдающиеся личности: короли Фридрих II Великий, Фридрих Вильгельм III, королева Луиза, императоры Вильгельм I и Вильгельм II, Бисмарк, Карл Либкнехт, Эрнст Тельман.

Происхождение богатейшего собрания графики относится к XIX в., когда Цейхгауз еще использовался как склад оружия. Однако ее систематическое разви​тие и пополнение началось только с 1952 г., в эпоху ГДР. Руководствуясь марксистско-ленинской концеп​цией истории, музей собирал графические работы, преимущественно связанные с революцией 1848 г. в Германии, историей рабочего движения, немецко-советской дружбы и строительством социализма. В кол​лекции музея есть немало работ немецких художников, получивших известность еще во времена Веймар​ской республики, но в дальнейшем поставивших свой талант на службу социалистической ГДР. Собрание включает в себя также множество графических работ — виды городов, пейзажи, портреты, плакаты, карикату​ры — созданных в XIX в., включая часть коллекции саксонского короля Фридриха Августа II. В целом кол​лекция графики Немецкого Исторического музея на​считывает приблизительно 80 тыс. работ, охватываю​щих период с конца XV в. до современности.

Восточногерманский Музей немецкой истории и западноберлинский Немецкий Исторический музей независимо друг от друга — один в 1952 г., другой в 1987 г. — начали собирать нумизматические коллек​ции. Ныне объединенная коллекция Немецкого Исто​рического музея насчитывает около 70 тыс. монет, 5 тыс. медалей и 60 тыс. бон. Она отражает все важней​шие события денежно-кредитной истории Германии, начиная от эпохи Древнего Рима до наших дней. Здесь представлены не только денежные знаки регулярных выпусков, но и многочисленные виды денежных зна​ков, выпускавшихся в связи с чрезвычайными обсто​ятельствами: «осадные» монеты XVI—XIX вв., воен​ные выпуски различных немецких городов и деньги, обращавшиеся в лагерях для военнопленных в период Первой мировой войны.

Коллекции знамен и флагов, насчитывающей око​ло 2 тыс. единиц, посвящен отдельный раздел экспози​ции. Это собрание — крупнейшее в Германии. Откры​вают его знамена и штандарты эпохи Бранденбурга (XVII в.), а завершают флаги различных спортивных и рабочих организаций, обществ и торговых гильдий. В коллекции есть совершенно уникальные экспонаты — например, флаг Варенна, использовавшийся при арес​те французского короля Людовика XVI, а также не​сколько революционных флагов 1848 г. Помимо зна​мен и штандартов прусских полков здесь хранится множество трофейных знамен, захваченных в период наполеоновских войн и войн с Австрией (1866) и Фран​цией (1870-1871).

В структуру музея входит специализированная научная библиотека, имеющая в своих фондах боль​шое количество редких книг и рукописей, а также множество исторических гравюр, атласов, карт, таб​лиц по истории унифор

5.4. Музей Гумбольдта
Берлинский Музей естествознания, или Музей Гумбольдта, коллекция которого насчитывает более 25 млн экспонатов, является крупнейшим музеем ес​тествознания в Германии и одним из самых больших в мире. Исторически сложилось так, что сфера инте​ресов музея сосредоточена на трех областях знания: палеонтологии, минералогии и зоологии.

Начало минералогической коллекции было поло​жено еще в 1700 г. Музей Гумбольдта до сих пор хра​нит в своих фондах часть собрания минералов из Королевского кабинета художеств и естественных наук. Создание в 1770 г. Берлинской Академии горной промышленности значительно способствовало росту минералогических коллекций. В 1789 г. хра​нителем собрания стал молодой профессор Дитрих Людвиг Густав Карстен. Ему удалось значительно пополнить коллекцию новыми образцами минералов, так что к концу XVIII в. комнаты Академии искусств, где хранилось собрание Королевского кабинета ми​нералов, уже не вмещали всего обилия экспонатов. В 1810 г. коллекция была перемещена в Новый Мо​нетный двор, расположенный в историческом центре Берлина. Следующим важным шагом в истории со​брания стало основание Вильгельмом фон Гумбольд​том Берлинского университета в 1810 г. (ныне уни​верситета Гумбольдта). Минералогия являлась одной из университетских дисциплин, так что в 1814 г. уни​верситет приобрел коллекцию минералов Королевс​кого кабинета и перенес ее в свое главное здание, рас​положенное на Унтер ден Линден. Собрание было пе​реименовано в Университетский Минералогический музей. В 1857 г. в структуре музея был образован от​дел палеонтологии, в 1854 г. — отдел петрографии и общей геологии. К 1886 г. собрания музея настолько увеличились, что для них было выстроено новое зда​ние на Инвалиденштрассе. Общедоступный Музей естествознания открылся в нем 1 февраля 1890 г.

Во время Второй мировой войны зданию и кол​лекциям музея был нанесен очень серьезный ущерб. Восточное крыло было разрушено и с тех пор полнос​тью не восстанавливалось.

В 1969 г. минералогическая и петрографическая коллекции были объединены с другими известными берлинскими естественнонаучными собраниями: па​леонтологии, зоологии, ботаники и антропологии, а сам музей стал называться Музеем естествознания университета Гумбольдта. В 1993 г., после воссоеди​нения Германии, его экспозиция была разбита на три подразделения, получивших названия институт ми​нералогии, институт зоологии и институт палеонто​логии.

Коллекция минералов в собрании музея сегодня насчитывает около 240 тыс. экземпляров, из них толь​ко около 4,5 тыс. доступны для осмотра. Это обширное и исторически важное собрание включает в себя об​разцы приблизительно 75% всех известных полезных ископаемых в мире. Особый акцент сделан на регио​нальную минералогию, особенно полно представлены полезные ископаемые Гарца, Силезии и Рейнланда. В 1889 г. музею были пожертвованы образцы минера​лов из Богемии и Австрии. Из-за тесных и давних от​ношений Германии со странами Скандинавии и Россией в коллекции широко представлены полезные ис​копаемые этих стран. Еще в 1803 г. русский царь Александр I пожертвовал берлинскому собранию боль​шую коллекцию минералов, а Александр фон Гум​больдт и Густав Розе значительно пополнили его но​выми образцами во время своего путешествия по Ура​лу и Алтаю в 1829 г. Музей обладает одной из самых известных и представительных коллекций полезных ископаемых и минералов, происходящих из Юго-Вос​точной Африки (Намибия).

Формирование коллекции метеоритов началось еще в 1781 г., когда была приобретена коллекция минералов Карла Герхарда (1738—1821), включавшая в себя фрагмент железного метеорита. В дальнейшем многие известные коллекционеры того времени жер​твовали музею метеориты. Русский царь Александр I в 1803 г. подарил берлинскому собранию еще один фрагмент того же самого железного метеорита. В 1817 г. было приобретено 17 метеоритов, находив​шихся в коллекции известного химика Мартина Клапрота (1743—1817), а Эрнст Флоренс Фридрих Хладни, фактический основатель метеоритики как науки, пожертвовал музею свою драгоценную коллекцию, насчитывавшую 41 метеорит. Еще 9 метеоритов ста​ли подарком Александра фон Гумбольдта, который собрал их во время своих путешествий по всему миру. В наши дни метеоритная коллекция Музея естество​знания насчитывает приблизительно 4100 метеори​тов, происходящих из более чем 1500 различных мест.

Зоологическая коллекция своим богатством и разнообразием в значительной степени обязана не​мецким экспедициям конца XIX — начала XX в., на​пример, глубоководной экспедиции 1898—1899 гг., немецкой антарктической экспедиции 1901 — 1903 гг. и экспедиции Сунда, 1929—1931 гт. В собрании мож​но увидеть чучела ныне вымерших животных, таких как квагга и тасманийский сумчатый волк.

Немецкие экспедиции, работавшие на рубеже XIX—XX вв. в Германской Восточной Африке (ныне Танзания), сумели собрать богатые палеонтологичес​кие сокровища. Коллекции окаменелостей настолько обширны, что в экспозиции музея сегодня выставлено менее 1 % всего собрания. Но и этого вполне достаточ​но для того, чтобы привлекать в музей толпы посетите​лей. Два экспоната пользуются всемирной известнос​тью: самый большой в мире восстановленный скелет динозавра и наиболее полно сохранившиеся останки самой древней на планете птицы, археоптерикса.

Огромный скелет брахиозавра выставлен в цент​ральном зале музея. За исключением нескольких мел​ких костей этот остов древнего чудовища сохранился почти целиком — большая редкость! Скелет был най​ден в Танзании и восстановлен в 1909—1913 гг. не​мецким палеонтологом Вернером Яненшем. Высота его составляет 11,72 м, длина — 22,25 м. При жизни это длиннохвостая травоядная рептилия с длинной шеей, вероятно, весила около 50—55 т.

В этом же зале хранится отпечаток археоптерик​са — возможно, самая известная в мире окаменелость. Тело, подобное динозавру, крылья, заканчивающие​ся когтями, длинный, как у ящерицы, хвост... И все-таки это птица! Об этом ясно свидетельствуют пре​красно сохранившиеся в камне отпечатки перьев. Впрочем, некоторые исследователи полагают, что ар​хеоптериксы — это боковая ветвь пресмыкающихся, показывающая возможный путь развития от них к птицам. Предполагают, что археоптерикс не был спо​собен к свободному полету, а мог только перепархи​вать с дерева на дерево, при передвижении на деревь​ях возможно использовал и когти крыла. Согласно другой точке зрения, археоптерикс вел наземный об​раз жизни, а при надобности мог перелетать на корот​кие дистанции.

Найденный в известняковых карьерах в 1880 г., археоптерикс из берлинского Музея естествозна​ния — один их пяти, чьи останки были обнаружены учеными, и при этом лучше всего сохранившийся. Первая находка останков археоптерикса — отпечаток одного-единствеиного пера, найденный в 1860 г. в Ба​варии, также находится в собрании музея.

5.5. Дрезденская галерея

День 13 февраля 1945 г, стал трагическим в исто​рии Дрездена. Авиация союзников жестоко бомбила город, во время налетов было сброшено около 8 тыс. фугасных и 50 тыс. зажигательных бомб, превратив​ших город в огненный факел. Погибло 35 тыс. жите​лей, почти все исторические памятники были разру​шены. Не избежал печальной участи и знаменитый архитектурный ансамбль Цвингера, одно из зданий которого занимала известная всему миру Дрезденс​кая галерея. От него остались одни развалины» на ме​сте галереи высились обугленные остовы стен...
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Дрезденская галерея

История знаменитой галереи восходит еше к XVI в., к эпохе правления саксонского курфюрста Фридриха III Мудрого (1486—1525). Он покрови​тельствовал художникам, пригласил к своему дворуЛукаса Кранаха и давал заказы Альбрехту Дюреру, чьи полотна до сих пор являются украшением Дрез​денской галереи. Его преемник, курфюрст Август I, в 1560 г. основал в своем замке в Дрездене кунсткаме​ру - собрание всякого рода забавных исторических и естественно-этнографических редкостей. В его кол​лекциях были монеты, гравюры и несколько картин. Саксонские курфюрсты покупали картины и в XVII в., но это были лишь отдельные приобретения.

Официальной датой основания Дрезденской кар​тинной галереи считается 1772 г., когда Август II Силь​ный, курфюрст Саксонии (с 1694) и король Польши (с 1697), распорядился учесть все имеющиеся в фамиль​ном собрании картины и переместить их в специально приготовленное для них здание старых конюшен. Сын и преемник августа Сильного, курфюрст Август III (1733—1763) превратил придворное собрание в одну из крупнейших сокровищниц европейской живописи. По его поручению премьер-министр Саксонии Генрих фон Брюль организовал целую сеть агентов, которые на аукционах в Париже, Венеции и Антверпене приоб​ретали для дрезденской коллекции не только отдель​ные произведения, но и целые собрания. В 1746 г. была куплена коллекция моденского герцога Франческо III д'Эсте, насчитывавшая около 100 полотен. В их число входил шедевр Тициана «Динарий кесаря». В 1847— 1855 гг. архитектор Готфрид Земпер возвел в левой части дворца Цвингер новое крыло в неоренессансном стиле, контрастирующее с барочной архитектурой ос​новного здания. Сюда из старых конюшен переехала картинная галерея саксонских курфюрстов, насчиты​вавшая к тому времени около 2200 полотен.

В годы Второй мировой войны шедевры европейс​ких мастеров из картинной галереи Дрездена были эва​куированы и укрыты в известняковых каменоломнях, благодаря чему смогли уцелеть, в то время как здание галереи, построенное Земпером, было сильно разруше​но в результате бомбежек. В августе 1945 г. картины были вывезены в Советский Союз.

В 1956 г. картины из собрания Дрезденской гале​реи были возвращены тогдашней Германской Демок​ратической Республике. В ожидании этого события еще в 1955 г. началось восстановление разрушенного войной здания галереи, однако к намеченному сроку она не была завершена, и в течение полугода полотна экспонировались в Берлине. 5 июня 1956 г. Дрезден​ская галерея открылась вновь — сперва частично, а в 1960 г. — полностью. В 1988—1992 гг. ее здание было реконструировано с целью максимально приблизить его к историческому облику.

Собрание старых мастеров Дрезденской картин​ной галереи справедливо считают одним из самых лучших в Европе. Здесь представлены работы более чем 700 художников, творивших в эпоху Ренессанса и барокко. В этих относительно узких хронологичес​ких рамках искусство Европы представлено на удив​ление полно, что является особенностью собрания Дрезденской галереи. В ее коллекции наиболее изве​стные работы таких ведущих мастеров XVI в., как Ра​фаэль, Джорджоне и Тициан. Всемирную славу при​несла галерее «Сикстинская Мадонна» Рафаэля. К сокровищам Дрезденской галереи относится «Ма​донна с младенцем и четырьмя ангелами» Тициана. Это раннее произведение создано художником в 1512 г. - примерно через четыре года после смерти его друга и учителя Джорджоне, когда самому Тици​ану было немногим более двадцати лет. В числе дру​гих работ Тициана в собрании Дрезденской галереи знаменитый «Динарий кесаря» (ок. 1516), «Мария с Младенцем и святыми», «Портрет мужчины с паль​мовой ветвью», «Портрет молодой женщины с опаха​лом». Творчество Джорджоне представлено его ши​роко известной «Спящей Венерой» (ок. 1508—1510), одним из шедевров мастера. В залах Дрезденской га​лереи можно увидеть и работы художников кватро​ченто: Антонелло да Мессина, Андреа Мантенья, Сан​дро Ботичелли и представителей более поздних пе​риодов — маньеризма и барокко.
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Спящая Венера. Джорджоне

Дрезденская галерея обладает лучшими работами ведущих живописцев старонемецкой и старонидерлан​дской школ: Яна ван Эйка, Дюрера, Кранаха и Гольбейна. Не менее важно собрание голландской и фла​мандской живописи XVII в. Большим количеством работ исключительно высокого качества представле​ны Рембрандт и его последователи. Коллекция вклю​чает в себя также картины Яна Вермеера («Девушка с письмом», «У сводни»), Якоба ван Рёйсдаля («Еврей​ское кладбище близ Оудкерк»), Рубенса, Иорданса и ван Дейка. На редкость полно представлена в собра​нии испанская и французская живопись XVII в.: Веласкес и Рибера, Сурбаран и Мурильо, Пуссен и Лоррен. Дополнением к великолепному собранию поло​тен служит прекрасная архитектура Готфрида Земпера. Дрезденская галерея — один из наиболее популяр​ных музеев Европы, ежегодно его посещают сотни тысяч человек.

5.6. Старая пинакотека в Мюнхене
Три крупных мюнхенских музея — Старая и Но​вая пинакотеки и Пинакотека современного искусст​ва, образуют один из крупнейших музейных комп​лексов в Европе. Каждый из этих музеев посвящен определенному периоду в истории искусства: в Ста​рой пинакотеке демонстрируются произведения ста​рых мастеров, в Новой — европейское искусство от классицизма до ар-нуво, в Пинакотеке современного искусства представлено творчество мастеров XX в.
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Мюнхенская Старая пинакотека

Мюнхенская Старая пинакотека — одна из самых старых и наиболее известных в Европе картинных га​лерей. Ее история берет свое начало еще в XVI в., ког​да Вильгельм IV, герцог Баварии (1508—1550) зака​зал ряд картин нескольким наиболее известным художникам той поры. Герцог Альбрехт V (наследник Вильгельма IV) собрал около 700 картин, из которых до наших дней сохранились немногие — за долгие го​ды своего существования коллекция баварских кур​фюрстов претерпела немало невзгод, понесла много потерь — и по прихоти своих владельцев, и в резуль​тате разграблений и войн.

Принц-электор Максимилиан I (1597—1651) про​славился как первый по-настоящему серьезный кол​лекционер в правящей баварской династии Виттельсбахов; питая особый интерес к немецкой живописи XVI в., он приобрел множество картин, среди которых ценные работы Альбрехта Дюрера, в частности «Четы​ре апостола» и «Алтарь Паумгартнеров». Кроме того, Максимилиан I заложил основы коллекции произве​дений П.-П. Рубенса. Его внук Максимилиан II (1679— 1726), одно время занимавший должность губернато​ра Испанских Нидерландов, купил много полотен гол​ландских и фламандских художников. Его кузен Иоганн Вильгельм, пфальцграф и электор Рейнского Палатината (1690—1716), также собирал картины ни​дерландских живописцев. В 1777 г., после воссоедине​ния Баварии и Палатината, художественные галереи Мангейма, Дюссельдорфа и Цвайбрюккена были пе​ремещены в Мюнхен. Картинная галерея баварских правителей пополнилась в XVIII в. и полотнами, нахо​дившимися в собственности церквей и монастырей и в связи с политикой секуляризации церковного иму​щества перешедшими в руки государства.

Баварский курфюрст Людвиг I (1825—1848), еще будучи кронпринцем, начал собирать произведения живописи, питая особый интерес к произведениям старых немецких и голландских мастеров и шедев​рам итальянского Ренессанса. В годы его правления было закуплено много живописных полотен в Ита​лии (например, «Оплакивание Христа» Сандро Бот​тичелли). В 1826 г. Людвиг I купил в Кельне у брать​ев Буассере великолепнейшую коллекцию, в которую входили произведения немецких и голландских мас​теров XV в. В ней был и небольшой триптих изыс​каннейшей красоты, который в инвентарных списках именовался «Жемчужиной Брабанта». Исследовате​ли предполагают, что это работа Дирка Боутса. Из последующих приобретений в мюнхенскую Пинако​теку попала небольшая, полная невыразимой прелес​ти картина Рафаэля «Мадонна дома Темпи».

Для размещения разросшейся коллекции требо​валось новое здание. Оно было выстроено по проекту и под руководством архитектора Лео фон Кленце. Очень современное по тем временам, здание мюнхен​ской Пинакотеки послужило образцом для других музейных зданий в Германии и во всей Европе.

Строительство Новой пинакотеки завершилось в 1836 г. По решению курфюрста, картинная галерея была сделана доступной для широкой публики. На протяжении последующих лет собрание продолжало постоянно пополняться. Во второй половине XIX в. в него поступили ранняя работа Леонардо да Винчи «Мадонна с Младенцем» и многие другие произведе​ния. Но вместе с тем галерея несла и потери. Так, по прихоти наследника Людвига I в 1852 г. было прода​но 1500 «негодных» картин, в том числе работы А. Дю​рера, Кранаха, Грюневальда и Альтдорфера. Нанесло урон баварской Пинакотеке и наполеоновское наше​ствие, когда из Мюнхена увезли 71 картину. Правда, впоследствии 36 полотен вернули, но 45 так и оста​лись в Лувре. 
В XX в. пинакотека продолжала пополнять свои коллекции произведениями старых мастеров. Перед Первой мировой войной мюнхенское собрание стало обладателем полотна Эль Греко «Снятие одежд с Хри​ста», в дальнейшем были приобретены «Страна лен​тяев» Питера Брейгеля, раннее полотно Тинторетто «Вулкан, Венера и Марс» и «Пейзаж с дюнами» Яко​ба ван Рёйсдаля.

Во время Второй мировой войны пинакотека была закрыта. Картины сначала хранились в Мюнхе​не, затем в 1942 г. вывезены из города и спрятаны в надежных убежищах, что позволило спасти их от бом​бардировок. Само здание музея жестоко пострадало от авианалетов. На то, чтобы восстановить его, потре​бовалось пять лет (1952—1957). К сожалению, дово​енные интерьеры безвозвратно погибли.

В пинакотеке нет ни произведений скульптуры, ни графики, ни предметов прикладного искусства, ни старинной мебели. В ней выставлены только карти​ны — великолепное собрание европейской живописи XIV—XVIII вв., от позднего Средневековья до заката эпохи рококо. Некоторые пробелы в собрании объяс​няются особым пристрастием различных правителей из династии Виттельсбахов к отдельным живопис​цам и отдельным периодам в истории европейского искусства. Чтобы заполнить их, пинакотека, начиная с 1960-х гг., приобретает картины соответствующих жанров и направлений, особенно полотна XVIII в.

Наиболее многочисленной по своему составу яв​ляется коллекция немецкой живописи. Картина «Бит​ва Александра Македонского с Дарием», с которой, собственно, и началась мюнхенская галерея, покидала свое место один раз, когда она 15 лет украшала кабинет Наполеона. В пинакотеке картина помещена так, что видна уже издали; она неудержимо притягивает к себе посетителя и завораживает его. Альтдорфер изобра​жает битву, когда она уже подходит к концу, и кони поспешно уносят колесницу потерпевшего поражение Дария. Несмотря на невероятно большое количество сражающихся, в их гуще можно различить отдельных людей со всеми деталями их воинского облачения и вооружения. Вверху слева взошла луна и осветила сво​им мягким, таинственным светом притихшие дали. Одновременное изображение на картине двух небес​ных светил имеет символическое значение — всемир​ную значимость совершающегося события.

Рядом первоклассных произведений представлен в Пинакотеке и выдающийся немецкий живописец Ганс Гольбейн Старший. Здесь выставлены два его триптиха: Каисгемский алтарь и «Алтарь Святого Себастьяна. Последний предназначался для доминиканской церкви монастыря Святой Екатерины в Аугсбурге. На центральной створке алтаря — казнь Святого Себастьяна, римского воина, который за ис​поведание христианства был расстрелян язычниками из луков. На боковых створках предстают одухотво​ренные образы святых Елизаветы и Варвары.

Коллекция голландской живописи XVI— XVIII вв. в собрании Старой Пинакотеки является одной из лучших в мире. Здесь представлены работы Рогира ван дер Вейдена («Алтарь Св. Колумбы»), Дирка Боутса («Вот, Агнец Божий), Лукаса ван Лей​дена («Мадонна с Младенцем, Марией Магдалиной и донатором»), Иероним Босх (фрагмент «Страшного суда»), Рембрандт («Святое семейство»), Франс Хальс («Портрет Виллема Гроса»), Питер Ластман («Одиссей и Навсикая»), Карел Фабрициус («Авто​портрет»), Якоб ван Рёйсдаль («Пейзаж с ручьем и дубами»). Фламандскую живопись XVI—XVIII вв. представляют Ганс Мемлинг, Питер Брейгель Стар​ший, Ян Брейгель Старший, Рубенс, Антонис ван Дейк, Якоб Йорданс. Пинакотека обладает на редкость полным собранием итальянской живописи ХШ— XVIII вв., включая шедевры Фра Анджелико, Санд​ро Ботичелли, Филиппо Липпи, Рафаэля, Леонардо да Винчи («Мадонна с Младенцем»), Антонелло да Мессина, Тициана («Тщеславие», «Потртрет Карла V»), Тинторетто («Христос в доме Марии и Марфы»), Гвидо Рени, Тьеполо, Франческо Гуарди, Каналетто.

Более скромно выглядят коллекции французской и испанской живописи XVI—XVIII вв. Тем не менее и эта часть собрания представлена первоклассными мастерами: Никола Пуссеном («Мидас и Вакх»), Кло​дом Лорреном («Изгнание Агари»), Франсуа Буше («Потрет мадам де Помпадур»), Жаном-Оноре Фра​гонаром («Девочка с собакой»), Веласкесом («Порт​рет молодого испанского дворянина»), Хусепе де Риберы («Святой Бартоломей»), Франсиско Сурбараном и Мурильо.

В общей сложности мюнхенская пинакотека на​считывает в своем собрании несколько тысяч картин европейских мастеров XIII—XVIII вв. Из-за недо​статка места в постоянной экспозиции выставлено около 800 полотен. Ряд картин демонстрируется в многочисленных филиалах пинакотеки, расположен​ных в нескольких городах и замках Баварии; в част​ности, с живописью эпохи барокко можно ознакомить​ся во дворце Шляйссхайм.
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Автопортрет с Изабеллой Брант. Петер Пауль Рубенс

5.7. Новая пинакотека в Мюнхене
Новая пинакотека — один из крупнейших в мире музеев, посвященных искусству XIX в. Основанный баварским королем Людвигом I, он открылся 25 ок​тября 1853 г. Музейное здание было построено в 1846— 1853 гг. по проекту архитекторов Фридриха фон Гертнера и Августа фон Фойта. Согласно первому каталогу музея, его коллекция первоначально состояла из 302 картин, которые являлись собственностью коро​ля. В дальнейшем собрание продолжало пополняться. Важным событием стало приобретение в 1905 —1914 гг. большого количества работ французских импрессио​нистов — 44 картины, девять скульптур и 22 рисунка.

Здание пинакотеки было полностью разрушено во время Второй мировой войны. Его даже не стали вос​станавливать, и в 1949 г. развалины были полнос​тью разобраны. Новое здание музея открылось для посетителей только в 1981 году.

Собрание Новой пинакотеки (картины и скульп​тура) охватывает период от конца XVIII в. до начала XX в. Оно насчитывает более 3 тыс. полотен, из них в постоянной экспозиции находится около 400, а также 50 скульптур. Открывают экспозицию произведения ведущих мастеров второй половины XVIII столетия: Франсиско Гойи, Жака-Луи-Давида, Иоганна Фрид​риха Тишбайна и Антона Графа. Как и в Старой пина​котеке, каждый зал посвящен творчеству либо одного живописца, либо одному направлению или школе.

Новая пинакотека располагает одной из крупней​ших, за пределами Великобритании, коллекций англий​ской живописи XVIII — начала XIX в., с шедеврами Томаса Гейисборо, Уильям Хогарта, Джона Констебля, Джошуа Рейнольдса, Томаса Лоуренса, Генри Реберна, Джорджа Стаббса и Дж. Тернера. Очень широко пред​ставлена немецкая живопись XIX в., от представителей классицизма (Фридрих Овербск, Фридрих Вильгельм фон Шадов, Генрих Мария фон Гесс, Питер фон Корнелиус) и романтизма (Каспар Давид Фридрих, Карл Ридрих Шинкель, Карл Блехен) до реалистов круга Вильгельма Лейбля и Адольфо Менделя и немецких им​прессионистов (Макс Либерман, Макс Слефогт и др.).

Новая пинакотека обладает множеством работ ве​дущих французских художников XIX в. — представи​телей романтизма и реализма (Э. Делакруа, Т. Жерико, Г. Курбе, Ж.-Ф. Милле, О. Домье), а также одной из лучших в Европе коллекций французских импрес​сионистов — О. Ренуара, Э. Мане, К. Моне («Клод Моне в лодке», 1874), П. Сезанна, П. Гогена («Женщи​на под деревом манго» («Королева красоты», 1896), Э. Дега, К. Писарро, А. Сислея, В. Ван Гога («Подсол​нухи», 1888). Искусство символистов и мастеров арт-нуво (нач. XX в.) представлено работами Джованни Сегантини, Густава Климта, Поля Синьяка, Анри де Тулуз-Лотрека, Джеймса Энсора, Эдварда Мунка («Женщина в красном платье», 1889), Пьера Боннара и Эгона Шиле. Собрание живописи дополняют скульп​туры известных европейских мастеров — Бертеля Торвальдсена («Адонис», 1813—1816), Антонио Каковы («Парис», 1810—1816), Опоста Родена, Макса Клингера, Аристида Майоля, Пабло Пикассо и др.

5.8. Пинакотека современного искусства в Мюнхене

Пинакотека современного искусства также вхо​дит в ансамбль «Кунстареал» — музейного комплек​са, состоящего из трех крупнейших картинных гале​рей баварской столицы. Здесь на выставочном про​странстве более 15 тыс. кв. м представлено творчество мастеров XX в., от 1910-х гг. до нашего времени - живопись, графика, скульптура, фотография.

Построенная по проекту немецкого архитектора Стефана Браунфельса, Пинакотека современного ис​кусства открылась в сентябре 2002 г. после семи лет строительства. Здание имеет четыре угловых крыла, соединенных центральной ротондой, и в каждом из них развернута собственная экспозиция: живопись, архитектура, графика и дизайн. В коллекции пред​ставлены различные художественные движения XX столетия: экспрессионизм, фовизм, кубизм, «Баухаус», сюрреализм, абстрактный экспрессионизм, поп-арт, минимализм и др. На первом этаже западного крыла демонстрируются работы мастеров классичес​кого модерна: Пабло Пикассо, Анри Матисса, Жоржа Браке, Хуана Гриса, Умберто Боччони, Роберта Де​лоне, Рене Магритта, Хуана Миро, Оскара Кокошки, Ласло Мохоя-Надь, Отто Дикса, Макса Эрнста, Саль​вадора Дали. В музее также представлено творчество представителей двух ведущих объединений немецких художников первой половины XX столетия: группы «Мост» и «Голубой всадник» (Эрнст Людвиг Кирхнер, Эрих Хеккель, Карл Шмидт-Роттлуф, Эмиль Нольде, Франц Марк, Авкуст Маке, Пауль Клее, Алек​сей Явленский и Василий Кандинский).

На первом этаже восточного крыла галереи демон​стрируется современное искусство начиная с 1960-х гг. Кроме того, ряд залов пинакотеки отведен под показ обширного собрания графических работ, которое на​чало складываться еще в XVII в. Ныне это одна из круп​нейших коллекций Германии, включающая в себя ше​девры Альбрехта Дюрера, Рембрандта, Микеланджело и Леонардо да Винчи, а также произведения мастеров более позднего времени: Поля Сезанна, Анри Матисса, Пауля Клее и других. 
Вопросы для самоконтроля:

1.Какие галереи и музеи входят в музейный комплекс «Остров музеев»? 2.Картины каких художников Северного Ренессанса входят в собрание Картинной галереи в Берлине? 

3.Какова история создания Немецкого исторического музея?

 4. Какие факторы повлияли на проникновение идеологии в музейное дело в тоталитарной Германии? 

5.  Расскажите об истории создания Дрезденской картинной галереи и содержании ее коллекций.
VI МУЗЕИ ГРЕЦИИ

6.1. Национальный археологический музей в Афинах 

Золотая «маска Агамемнона», роскошные золотые диадемы и ожерелья, бусы из цветных камней, перст​ни-печати, золотые, серебряные и бронзовые сосуды, украшенные рельефными изображениями... Все эти предметы, найденные знаменитым Генрихом Шлиманом среди руин и гробниц древних ахейских городов Микен и Тиринфа, сегодня можно увидеть в Нацио​нальном археологическом музее в Афинах. В его сте​нах собрана великолепная коллекция произведений искусства Древней Греции — от эпохи неолита до римского времени.

Здание Национального музея, построенное в 1866— 1889 гг. архитектором Ланге в стиле неоклассицизма, стоит в глубине обширного зеленого сквера. Его фаса​ды украшены слепками с известных греческих статуй. Три зала первого этажа музея занимают памятники неолита и эпохи бронзы. Наибольшую ценность среди них представляет интереснейшее собрание произведе​ний искусства микенской Греции II тыс. до н.э.

Большая часть вещей, заполняющих обширный зал, происходит из царских погребений, открытых в 1876 г. в Микенах Шлиманом. Широко известны ве​ликолепные золотые погребальные маски, некогда зак​рывавшие лица умерших. Здесь же хранится парадное оружие микенских царей. Бронзовые клинки царс​ких кинжалов инкрустированы золотом, серебром и чернью, чрезвычайно подробно изображены на них сцены охоты на львов, леопард, нападающий на диких уток среди зарослей папируса...

Из раскопок царской гробницы в Вафио близ Спарты происходят два золотых кубка, украшенные рельефными изображениями. Их создал безымянный критский мастер около 1500 г. до н.э. На одном из них живо представлена сцена поимки диких быков в сети, на другом — приручение пойманных животных.

В соседнем заде собрана коллекция знаменитых кикладских идолов. Такие выточенные из мрамора статуэтки изготавливались в Ш тыс. до н.э. на Кикла​дах — группе островов, входящих в Эгейский архи​пелаг. Это — памятники культуры загадочного наро​да, известного под именем пеласгов, который населял материковую Грецию и острова Эгейского моря за​долго до прихода греков. Некоторые из этих идолов, очень приблизительно передающих очертания чело​веческой фигуры, достигают одного метра в высоту.

В Национальном музее в Афинах собрана обшир​ная коллекция скульптуры эпохи греческой архаики (VII-VI вв. до н.э.). Это куросы — статуи обнажен​ных юношей, победителей в состязаниях, и коры - юные женщины, облаченные в хитоны или плащи. Их лица озаряет знаменитая загадочная «архаическая улыбка», которая вызвала горячие споры еще в XIX в., когда были открытые первые скульптуры подобного рода. Удивительная улыбка! Трудно подыскать ей точный эпитет. В ней проскальзывает игривая на​смешка, но откровенно насмешливой ее не назовешь. Эта улыбка застывшая, не совсем естественная, ка​кая-то даже условная, но в ней сквозит особое очаро​вание, передающееся всему образу.

Колоссальная статуя куроса, найденная на мысе Сунион, является образцом скульптуры конца VII в. до н.э. Другая (ок. 525 г. до н.э.), найденная в 1936 г. в Анависосо (Аттика, по выразительности передачи живого человеческого тела предвосхищает достиже​ния греческой скульптуры позднейшего периода. По​этическая надпись, высеченная на базе статуи, возвещает, что она стояла на могиле некоего Кройса, юного воина, павшего в битве.

В афинском музее собрана интереснейшая коллек​ция бронзовых греческих скульптур. Первое место сре​ди них, несомненно, принадлежит статуе Посейдона, найденной в 1928 г. в море у мыса Артемисион на остро​ве Эвбея. У этого мыса во время войны с персами греки разгромили персидский флот. Считается, что найден​ная статуя была воздвигнута в честь этой победы.

Бог моря изображен грозно наступающим на вра​га. Его обнаженная атлетическая фигура исполнена силы и величия, мощно раскинуты руки, прекрасное лицо хранит олимпийское спокойствие; в правой руке Посейдон сжимал несохранившийся до наших дней трезубец. Существует предположение, что автором этой статуи был Каламид — выдающийся греческий скульптор второй четверти V в. до н.э.

Две другие известные бронзовые статуи Националь​ного музея относятся к IV в. до н.э. Статуя юноши была найдена в 1900 г. близ острова Антикитиры. Вероятно, она принадлежит к числу творений школы знаменитого скульптора Лисиппа. Кого изобразил мастер — Париса с яблоком, Персея с головой Медузы или атлета, бросающего мяч — неизвестно. Также неясно, кого изобра​жает другая статуя юноши, найденная в море близ Ма​рафона в 1925 г. Этот полный очарования образ близок поэтическим скульптурам Праксителя.

Мудрым спокойствием дышит лицо философа, фрагменты статуи которого также были найдены в море близ острова Антикитиры. Голова угрюмого и мрачного кулачного бойца, происходящая из Олим​пии, считается произведением скульптора IV в. до н.э. Силаниона. Прекрасным образцом позднеэллинистического портрета является мужская голова с острова Долос — удивительно живая, с выразительным взгля​дом инкрустированных глаз...

В залах второго этажа Национального археологи​ческого музея собрана богатейшая коллекция гречес​кой расписной керамики. Наиболее ценной ее частью являются огромные «дипилонские амфоры», найден​ные в Афинах близ Дипилонских ворот, и не уступа​ющие им по величине вазы VII в. до н.э. так называе​мого коврового стиля. Особенно интересно собрание античных ваз VII в. до н.э. из раскопок в местечке Анагирос в Аттике. В других залах представлены пре​восходные образцы аттических краснофигурных ваз, терракотовых статуэток и фигурных сосудов. В На​циональном музее есть также обширные разделы, по​священные эпиграфике и нумизматике.

6.2. Музей афинского Акрополя
В далекие времена, когда ахейские цари возводи​ли «крепкостенные» дворцы, сложенные из громад​ных каменных глыб, а их дружины нападали на Крит и побережье Эгейского моря, в Аттике, на Акропо​ле - скалистом холме высотой 156 м, расположенном в центре равнины, орошаемой рекой Илиссом и его притоком Эриданом, возник город Кекропия — бу​дущие всемирно известные Афины.

По преданию, Афины основал легендарный царь Кекроп. С именем другого легендарного царя — Эрихтония (или Эрехтея, хотя в отождествлении двух этих имен есть большая путаница), сына бога-кузнеца Ге​феста и богини Земли Геи, связано установление в Аттике культа богини Афины и переименование Кекропии в ее честь. Потомком Эрихтония был царь Эгей, сын которого Тесей убил Минотавра и освободил Афины от тяжелой дани критскому царю.

Еще во II тыс. до н.э. территория Акрополя совпа​дала с первоначальной территорией Афин и была об​несена оборонительными стенами. Особенно мощные укрепления были устроены с западной, пологой сторо​ны холма. Здесь был воздвигнут Эннеапилон — «Девятивратие», бастион с девятью воротами. За стенами находился древний дворец афинских царей — «дво​рец Эрехтея». Позднее в нем появилось святилище богини Афины, а еще позднее все постройки светского характера переместили в другие места, и Акрополь пре​вратился в средоточие религиозной жизни древних Афин. За ним закрепилось название Священной ска​лы — здесь располагались многочисленные святилища богини Афины, покровительницы города.

Создание величественного ансамбля Акрополя свя​зано с победой греков в греко-персидских войнах. Пред​ставители всех греческих городов приняли (449 г. до н.э.) план застройки Священной скалы, предложенный Периклом. Грандиозный архитектурно-художествен​ный ансамбль должен был стать достойным памятни​ком великой победе. Целые горы белоснежного мра​мора доставлялись к подножию Акрополя. Лучшие греческие зодчие, ваятели и живописцы почитали за честь работать во славу общепризнанной столицы эл​линского искусства. В строительстве Акрополя уча​ствовало несколько архитекторов. Но, согласно Плу​тарху, главным был Фидий. В ансамбле чувствуется его замысел, наложивший свою печать на детали всех главнейших памятников.

Вратами афинского Акрополя служат монумен​тальные Пропилеи. Они построены в 437—432 гг. зод​чим Мнесиклом. От Пропилеи брала свое начало тор​жественная дорога к Парфенону и другим святыням Акрополя, обрамленная низкими каменными стена​ми участков, посвященным различным богам. По обе​им ее сторонам располагались предназначавшиеся им многочисленные посвятительные дары — статуи, скульптурные группы, сокровищницы различных гре​ческих городов.

По ту сторону Пропилеи вырастала стоявшая на главной площади Акрополя гигантская бронзовая ста​туя Афины Промахос, Афины-воительницы, изваянная Фидием. Бесстрашная дочь Зевса олицетворяла военную мощь и славу своего города. За площадью поднимались колонны Парфенона, великого храма, под сенью которого некогда стояла другая статуя Афи​ны, тоже изваянная Фидием: статуя Афины-девы, Афины Парфенос.

Парфенон был построен в 447—438 гг. до н.э. ар​хитекторами Иктином и Калликратом под общим ру​ководством Фидия. Вершина античного зодчества, Парфенон уже в древности был признан самым заме​чательным памятником дорического стиля. Эрехтейон — второй по значению памятник Акрополя. Если Парфенону отводилась роль общественного храма, то Эрехтейон скорее храм жреческий. Здесь соверша​лись главные таинства, связанные с поклонением Афи​не. Перед Эрехтейоном со времен глубокой древнос​ти росла священная олива, появившаяся от удара ко​пья богини Афины, а в углу у западного фасада храма располагался Кекропейон — могила и святилище ле​гендарного Кекропа, первого царя Аттики. Над ним сегодня возвышается всемирно известный портик кариатид — архитектурный символ Эрехтейона. Су​ществует предположение, что прообразами кариатид Эрехтейона послужили аррефоры — служительницы культа Афины, избиравшиеся из лучших семей Афин. В их функции входило изготовление священного пеплоса, в который ежегодно наряжали древнюю статую Афины, хранившуюся в Эрехтейоне.

Богиня Афина выступает на Акрополе и еще в од​ной своей ипостаси — Афины Ники, богини победы. Первое святилище Ники на Акрополе было разрушено персами во время греко-персидских войн. В 448 г. до н.э., по случаю мира, закончившего войну с персами, было принято решение о постройке на Акрополе ново​го храма Афины Ники, или, как его еще называли, хра​ма «Бескрылой Победы»: хотя богиня победы Ника всегда изображалась крылатой, Афина Победительни​ца не могла, да и не должна была иметь крыльев.

Стоявшие рядом Пропилеи и храм Афины Ники взаимно дополняли друг друга. Их архитектурная связь создавала неповторимый ансамбль при входе на священную скалу Акрополя. Храм построил архи​тектор Калликрат в 427—424 гг. до н.э. Это изящное небольшое сооружение, построенное из мрамора, име​ет размеры 5,6x8,3 м. Во времена турецкого владыче​ства храм Ники был разобран и использован для стро​ительства укреплений. В 1830-х гг., после обретения Грецией независимости, турецкое укрепление было аккуратно разобрано, и храм Ники сложили заново. Другим новшеством, появившемся на Священном холме в XIX в., стал музей Акрополя — одно из глав​ных археологических современных учреждений Гре​ции и один из наиболее значительных музеев в мире. 

Здание музея построено по проекту архитектора Панагиса Калкоса в 1865—1874 гг. и расположено к востоку от Парфенона. Оно имеет очень простые, ку​бические формы и заглублено в землю, чтобы его очер​тания не нарушали ансамбля классических памятников. Внутри, в небольших и таких же скромных залах, размещены великолепные шедевры древнегреческой скульптуры, найденные археологами на Акрополе. Наи​более интересную и ценную часть коллекции состав​ляют статуи и фрагменты скульптурного декора хра​мов, разрушенных персами при захвате Афин в 480 г. до н.э. Они воскрешают перед нами искусство архаи​ческих Афин.

При входе в музей посетителей встречает извая​ние совы — священной птицы Афины, датируемая 500 г. до н.э. В вестибюле напротив входа располага​ется скульптура V в. до н.э., приписываемая Алкамену, ученику Фидия, и изображающая Прокну, мифическую царицу Фракии. Здесь же — бюст Александра Великого, вероятно, работы знаменитого Леохара, изваянный по случаю посещения македонским царем Афин после его победы при Херонес в 338 г. до н.э.

В первых залах музея находятся фронтонные скульптуры, исполненные из пороса (мягкого извест​няка), частично сохранившие свою первоначальную богатую раскраску. Один из древнейших (конец VII — начало VI в. до н.э.) — небольшой фронтон с изобра​жением Геракла, борющегося с Лернейской гидрой. Он украшал здание похожее на маленький храм или сокровищницу. В центре представлен Геракл, справа от него извиваются змеиные головы гидры, слева сто​ит его спутник.Иолай с колесницей героя.

Архаические храмы часто украшались изображе​ниями различных животных и мифических существ, наделенных, как считалось, способностью отвращать зло. На фронтонах часто изображались львы или льви​цы, терзающие добычу, — мотив, известный еще в ис​кусстве микенской Греции. Большой выразительнос​тью отличается группа, изображающая львицу, терза​ющую теленка. Это фрагмент фронтонной скульптуры, датируемой приблизительно 600 г. до н.э. и украшав​шей, возможно, древний храма Пфины Полиады. От другого фронтона, на котором были изображены два льва, напавшие на бессильно распростертого на земле быка, сохранились лишь фигура быка и лапы львов.

В ту эпоху были распространены и изображения змей и змееногих существ. Их извивающиеся тела прекрасно заполняли углы фронтонов. Из мифологи​ческих героев особой популярностью пользовался Геракл. Его подвигам посвящены многие фронтонные композиции Акрополя. Помимо уже упомянутого фронтона с гидрой в залах музея представлены фрон​тоны, изображающие введение Геракла на Олимп, борьбу героя с морским чудовищем Тритоном. Этой последней теме посвящен самый интересный из фрон​тонов. В левой его половине — Геракл, стоящий на ко​ленях рядом с огромным чешуйчатым телом Трито​на, которого он душит, обхватив руками. Этой группе в правой части фронтона соответствует фантастичес​кая фигура трехтелого змееногого чудовища Тифона. Хорошо сохранилась первоначальная роспись этих изображений: черные волосы и бороды (у третьей го​ловы Тифона борода зеленовато-синяя, отсюда услов​ное название: фронтон «Синей бороды»), краснова​тые тела, красно-черные переплетающиеся тела змей. Фронтон этот дошел до наших дней не полностью — не сохранилась его центральная часть; существует мно​го вариантов ее восстановления.

Какие здания украшали эти фронтонные скульп​туры, относящиеся к первой половине VI в. до н.э.? Об этом до сих пор спорят ученые, не приходя к еди​ному мнению. Во всяком случае, многочисленные фрагменты фронтонов и других архитектурных деталей свидетельствуют, что уже в это время на Акропо​ле имелось несколько богато украшенных скульпту​рой зданий. Кроме того, территорию святилища ук​рашали различные статуи. Самой ранней из найденных на Акрополе мраморных статуй (ок. 570 г. до н.э.) яв​ляется так называемый Мосхофор — человек, несу​щий на плечах теленка. Надпись, высеченная на пря​моугольной базе, свидетельствует, что эта статуя поставлена афинским гражданином Ромбом или Комбом. Очевидно, изображен он сам, с жертвенным жи​вотным на плечах, принесенным в дар богине Афине. Лицо Мосхофора оживлено условной «архаической» улыбкой. Выразителен бычок, мягко и безвольно ле​жащий на плечах хозяина.

Интересна статуя всадника (ок. 560 г. до н.э.). Го​лова его представляет собой слепок с хранящейся в Лувре так называемой головы Рампин. Она была най​дена на Акрополе в 1877 г. и куплена французским дип​ломатом Рампином. А спустя одиннадцать лет была найдена и сама фигура. Понадобилось еще несколько десятилетий, чтобы доказать, что голова и торс отно​сятся к одной статуе, являющейся, несомненно, произ​ведением крупного художника. Этого всадника иног​да еще называют Персидским, потому что его одеяние, несомненно, восточного происхождения. Статую ок​ружают изваяния других, больших и малых, всадни​ков, образуя выразительную конную группу. Мраморная собака в середине зала, как считают, когда-то охра​няла вход в святилище Артемиды Брауронии.

В том же зале можно видеть и другое произведе​ние неизвестного мастера, изваявшего «Персидского всадника», — статую юной девушки, коры, в строгой и простой одежде — пеплосе. Смело и прямо смотрят ее темные глаза на зрителя, прелестно лицо, правиль​ные черты которого представляют классический тип греческой красоты. На длинных, падающих на плечи волнистых волосах, на губах и глазах сохранилась красная краска.

На Акрополе было найдено несколько десятков ста​туй кор, различных по размерам и времени исполне​ния. «Кора в пеплосе» является одной из самых ран​них в этой серии. Большинство статуй относится ко второй половине VI в. до н.э., когда в Аттике работали ионийские скульпторы. Они создали новый тип коры, быть может, менее выразительный по сравнению с «Ко​рой в пеплосе», зато более нарядный. Одна подле дру​гой стоят в залах музея эти статуи с застывшими на лицах улыбками, в пышных, спадающих красивым кас​кадом складок одеждах, образуя самое обширное в мире собрание статуй подобного рода. На большин​стве статуй сохранились остатки первоначальной рас​краски, что заставляет задуматься о том, как красочно выглядел Акрополь в древности. В статуях кор ярко проявляются характерные черты архаической скульп​туры. Несмотря на традиционность поз, неподвижность и фронтальность в трактовке фигур, они полны неизъ​яснимой прелести и очарования еще наивного, во мно​гом незрелого, но удивительно искреннего искусства.

Выделяется своим размером (2,55 м) кора рабо​ты знаменитого афинского мастера Антенора. Он пе​реработал ионийский тип в духе более крепкого и сильного аттического искусства, создав исполненный величия и монументальности, хотя и лишенный утон​ченности и изящества, образ.

Статуя «Задумчивой коры» — одна из самых по​здних и привлекательных (ок. 500 г. до н.э.). Полу​закрытые глаза ее смотрят грустно и загадочно, четко очерченные губы не улыбаются, отчего лицо выгля​дит более естественным и выразительным.

Привлекает внимание статуя «Сумрачной коры», посвященная, как видно из надписи на базе, богине Афине Эвтедиком. Это последняя по времени статуя такого типа. Она близка голове юноши, исполненной тем же не известным нам по имени мастером. Обе скульптуры выдержаны в старых, архаичных формах, но ощущающиеся в них непосредственность и жиз​ненность исполнения предвосхищают достижения искусства классического времени.

В следующем зале доминируют фрагменты мра​морных фронтонов древнего храма Афины времени Писистратидов (ок. 520 г. до н.э.). Сюжет фронтонов - «гигантомахия», борьба олимпийских богов с гиганта​ми. Центральное место занимает Афина, у ног ее — по​верженный ею гигант Эндой. Здесь впервые в аттичес​кой скульптуре появляется образ торжествующей, по​бедоносной Афины. Достоин внимания маленький (высота 0,54 м) рельеф с изображением Афины. Боги​ня стоит, опершись о копье, задумчиво склонив увен​чанную высоким шлемом голову. По тонкости испол​нения это один из лучших аттических рельефов вто​рой четверти V в. до н.э.

В залах, хранящих произведения классического ис​кусства, большой интерес представляют фрагменты скульптурного декора Парфенона. Из нескольких нахо​дящихся в музее плит его фриза выделяются рельефы восточного фасада храма с изображением трех сидя​щих божеств — Посейдона, Аполлона и Артемиды, а также богини луны Селены на колеснице. Большая часть плит относится к фризу северной стороны и изобража​ет участников Панафинейского шествия. Представле​ны также фрагменты фронтонных скульптур Парфено​на, преимущественно западного фронтона: изображение Кекропа и его дочерей, часть торса Афины, фрагмент дерева оливы с обвившейся вокруг него змеей, колос​сальный бюст Посейдона, головы коней и т.д. Большая статуя Афины, датирующаяся концом IV в. до н.э., вос​производит тип Афины Парфенос Фидия.

В следующем зале находятся фрагменты фриза Эрехтейона (409—406 гг. до н.э.), поражающие кон​трастом миниатюрных белых фигур и темного, почти черного, фона. Великолепен фриз балюстрады храма Афины-Ники. От всего фриза сохранилось около од​ной трети плит. Тема его рельефов — празднование победы над врагами. Крылатые богини победы —Ники — ведут к алтарю Афины жертвенных живот​ных, украшают трофеи. В центре и по краям фриза трижды изображена присутствующая на торжестве Афина; она сидит на скале, как бы отдыхая после рат​ных трудов, у ног ее — круглый щит. Особенной изве​стностью пользуется плита фриза с изображением Ники, снимающей сандалии перед жертвоприноше​нием. Более высокий, чем на фризе Парфенона, рель​еф, создающий выразительную игру светотени, под​черкивает динамизм композиции.

В застекленной витрине со специальной атмосфе​рой хранятся подлинные кариатиды Эрехтейона (кро​ме одной, находящейся в Британском музее). Кариа​тиды, ныне поддерживающие портик Эрейхтейона — увы, лишь их точные копии. Мера эта оказалась вы​нужденной: сегодня памятники Акрополя, пережив​шие войны и человеческий вандализм, подвергаются техногенным опасностям. Вот уже несколько десяти​летий кислотные дожди и ядовитый смог разъедают белый мрамор древних храмов. Существует множе​ство планов спасения Акрополя, но пока ни один из них не реализован, так что реставраторы, вероятно, еще долгое время не останутся без работы.

6.3. Археологический  музей в Ираклионе
Остров Крит расположен в самой крайней точке огромной горной дуги, протянувшейся через Эгейс​кое море к Малой Азии — маленький темный камень на «винноцветной» ладони моря. Легенды и мифы Древней Греции прославили этот остров сказаниями о богах и героях, прекрасных царевнах и о первом по​лете человека в небо.

На Крите, в пещере горы Дикта, родился верхов​ный бог Олимпа Зевс — сын «Великой матери» Реи. Она бежала сюда, спасая своего сына от людоеда-отца, титана Кроноса, пожравшего всех своих остальных сыновей, опасаясь, что один из них, согласно предска​занию, свергнет его. Пчелы приносили маленькому Зевсу мед, коза Амальтея кормила его своим моло​ком, нимфы охраняли его. До сих пор сохранилась эта огромная пещера, вход в которую скрыт заросля​ми тамариска.

Сюда, в обетованный цветущий край, перенес Зевс по морю, превратившись в златорогого быка, похи​щенную им красавицу Европу — дочь финикийского царя. И здесь, на Крите, Европа родила от Зевса сына — будущего правителя острова, Миноса.

Легенды рассказывают, что царь Минос был столь жесток и высокомерен, что боги в наказание послали ему сына-чудовище. Это чудовище явилось плодом не менее чудовищного греха, совершенного женой Миноса — Пасифаей. Она отличалась неслыханным сластолюбием. Зная это, бог морей Посейдон подо​слал к Пасифае белоснежного быка, от которого она и родила Минотавра, человека с бычьей головой, пи​тавшегося человечьим мясом.

Минотавр жил в огромном дворце — Лабиринте, построенном на Крите знаменитым зодчим Дедалом, с бесчисленными коридорами, столь хитроумно за​путанными, что ни один смертный, раз попав во дво​рец, уже не мог выйти оттуда и погибал в пасти Ми​нотавра. Каждые девять лет жители заморских земель, подвластных Миносу, присылали семь юношей и семь девушек в жертву Минотавру.

Отважный герой Тесей, сын афинского царя Эгея, убил Минотавра и, совершив этот подвиг, благопо​лучно выбрался из лабиринта по клубку ниток, кото​рый дала ему влюбленная в него красавица Ариадна, дочь царя Миноса.

С Крита взлетели Дедал и Икар на крыльях из перьев, скрепленных воском, но Икар слишком высо​ко поднялся к солнцу, воск растаял, и он упал в море, в память о нем названное потом Икарийским.

На Крите великий Геракл совершил свой седь​мой подвиг — укротил знаменитого критского быка, переплыл на нем море и доставил быка в подарок афинскому царю Эврисфею...

Бесчисленны художественные произведения, со​зданные на эти сюжеты и в античном мире, и в эпоху Ренессанса. Имена их героев по сей день остаются на​рицательными. И возможно, этим легендам так и суж​дено было остаться легендами, если бы однажды на Крит не приехал Артур Джон Эванс, хранитель Окс​фордского музея Эшмолин. Именно ему суждено было открыть одну из величайших цивилизаций древности, получившую название крито-минойской.

Однажды сэра Артура Эванса спросили, почему он, не колеблясь, заявил о том, что открыл «Дворец Минотавра», хотя никаких достоверных фактов, под​тверждающих правоту его слов, еще не было. Он от​ветил: «Я поверил в ариаднину нить истории — мифы». Ему возразили: «Но ведь они слишком кра​сивы, чтобы показаться истиной?» Тогда Эванс сказал: «Любой самый красивый узор на ковре вышит обыч​ной нитью, скрученной из овечьей шерсти. Так гово​рят на Крите. Я забыл про фантастические узоры и увидел нить, скрученную из фактов...»

Сейчас в любом труде, посвященном истории Крита, можно увидеть детальный план «Дворца Ми​носа» в Кноссе, составленный в результате раскопок Эванса, его учеников и коллег. 16 тыс. кв. м составля​ла его площадь. В нем было множество залов, пристро​ек, кладовых, соединенных бесконечными лестницами, коридорами, переходами. Более тысячелетия строился Лабиринт — столько же, сколько существо​вала минойская цивилизация.

О своих исследованиях Эванс рассказал в четы​рехтомном труде, в котором разделил всю историю крито-минойской культуры на три основных периода: раннеминойскии, уходящий в бронзовый век (III—II тыс. до н.э.), среднеминойский (примерно до 1600 г. до н.э.) и позднеминойский — самый короткий, заканчи​вающийся примерно 1250 г. до н.э. Период расцвета критской культуры Эванс отнес ко времени перехода от среднеминойской к позднеминойской эпохе — то есть примерно к 1600 г. до н.э., предположительному времени жизни и царствования Миноса. Оказалось, что раскопанные Генрихом Шлиманом циклопические крепости-города в материковой Греции — Микены и Тиринф, поразившие исследователей своим богат​ством и мощью, первоначально были всего лишь про​винциальными городами минойской державы.

Тысячи предметов, обнаруженных на Крите и сэ​ром Артуром Эвансом, и другими учеными, хранятся в Археологическом музее Ираклиона, современной столицы острова. Этот музей — крупнейшее в мире собрание произведений искусства и исторических па​мятников крито-минойской цивилизации, уникальное по своей красоте и законченности. Посетителей неиз​менно поражает богатство и разнообразие экспозиции.

Большинство представленных здесь объектов проис​ходят из Кносса, остальные — из других мест острова. К числу всемирно известных памятников минойской культуры принадлежат хранящиеся в музее Ираклио​на Фестский диск, «Богиня со змеями», вазы из Айя-Триады и Като Закроса, подлинные фрески из дворца в Кноссе, изображающие игры с быком (в самом Кносском дворце их теперь заменяют копии).

История музея в Ираклионе берет свое начало в 1883 г. Тогда это был просто обычный музей местно​го значения. Его расцвет связан с началом широко​масштабных раскопок на Крите, предпринятых сэром Артуром Эвансом и его коллегами, британскими и греческими археологами. В 1904—1912 гг. по настоя​нию греческих ученых Иосифа Хадзидакиса и Стефаноса Ксантудидеса для разросшихся коллекций музея были выстроены новые помещения. В 1937 г. по проекту архитектора П. Карантиноса началось со​оружение нового сейсмостойкого здания, однако эти работы прервала Вторая мировая война. В результате военных действий музею были нанесены значитель​ные повреждения, однако благодаря мерам предосто​рожности, предпринятым профессором Н. Платоном, его бесценное собрание было сохранено. В 1952 г. му​зей снова открылся для публики.

Для того чтобы бегло осмотреть двадцать музей​ных галерей, обычному посетителю, вероятно, потре​буется около двух часов, но тому, кто захочет более глубоко и всесторонне познакомиться с выдающими​ся шедеврами древней крито-минойской цивилиза​ции, понадобится, вероятно, несколько дней. Экспо​зиция охватывает период в 5 тыс. лет — от неолита до греко-римской эпохи. Основная часть собрания сфор​мирована из материалов раскопок, ведущихся на Кри​те начиная с 1884 г., и она непрерывно пополняется. Здесь представлены все стороны жизни древнего Кри​та — художественная, социальная, экономическая.

Один из самых известных шедевров минойского искусства в собрании музея Ираклиона — знамени​тая «Богиня со змеями», найденная Артуром Эван​сом в 1903 г. Эта терракотовая статуэтка женщины, держащей в каждой руке по змее, датируется прибли​зительно 1600 г. до н.э. «Богиней» ее называют услов​но, так как, строго говоря, неизвестно, кого именно изображает эта фигурка. Предполагается, что это мо​жет быть некое домашнее божество, связанное с куль​том плодородия. Высказывалась интересная гипоте​за, что жители Крита могли называть эту богиню Ари​адной, и таким образом Ариадна греческого мифа — это критская «Змеиная богиня», уменьшившаяся в греческом фольклоре до масштабов царской дочери.

Фресковая живопись была одной из наиболее важ​ных форм минойского искусства. Первыми среди народов, чье художественное творчество дошло до нас, кри​тяне радостно залюбовались видимым миром — с вос​хищением, со страстным желанием запечатлеть земнуто красоту. Главным украшением дворцовых покоев была живопись. Стены залов покрывали великолепные фрес​ки, краски которых остались спустя тысячелетия столь ярки и свежи, что, казалось, были нанесены лишь вчера. «Даже наши рабочие чувствовали их волшебное очаро​вание», — писал Эванс. В сравнении с искусством Егип​та и Месопотамии эта живопись раскрывает перед нами совершенно новый, волнующий мир.

Главная и единственная тема росписей — мирная, цивилизованная жизнь. На фресках изображали юно​шей, собиравших на лугах крокусы и наполнявших ими вазы, и девушек среди лилий. У этих людей впол​не европейское обличье. При этом мужчин было при​нято изображать с красновато-коричневой кожей, а женщин — с молочно-белой.

Вот они танцуют в роскошных садах, пируют, держа в руках серебряные кубки и золотые чаши, оживленно беседуют, сидя в непринужденных позах на садовых с ка-мейках. В их взорах и выражениях лиц — истинно фран​цузский шарм. «Парижанкой» назвал Артур Эванс одно из изображений молодой женщины, обнаруженное в Кносском дворце. Кажется невероятным, что эти люди жили несколько тысячелетий назад.

Еще одна любимая тема критских художников — море; пленительны изображения летающих рыб, дель​финов, рыб. Эти мотивы очень часты и в живописи, и в замечательной критской керамике, например в зна​менитой «Вазе с осьминогом». Каждодневное созерцание моря, море как источник главных земных благ — все, что связано с морской стихией, — в содержании и стиле критского искусства, будь то фреска или рас​крашенный керамический сосуд.

Среди многочисленных фресок, скульптур, релье​фов, изображающих то учтивые беседы изящных жен​щин с изнеженными мужчинами, то диких животных и птиц, то морскую флору и фауну, один образ встре​чается с удивительным постоянством — образ быка.

Бык изображался в скульптурах; на фресках, сосу​дах, кольцах и в мелкой пластике, на изделиях из сло​новой кости и глины, золота, серебра и бронзы. Сосу​ды для религиозных возлияний изготовлялись в виде бычьих голов, а алтари украшались бычьими рогами.

Наиболее ярко образ быка в критском искусстве выступает в ритуальном роге-ритоне, найденном в Кносском дворце. Ритон выполнен в виде бычьей го​ловы из черного стеатита с глазами из горного хрус​таля. При взгляде на этого мощного и благородно-ве​личественного быка невольно вспоминается тот са​мый бык, чей образ принял повелитель богов Зевс и потому вызвал доверие Европы, что был прекрасен.

Фрески дворца в Кноссе запечатлели странный обычай, отголоски которого сохранились сегодня толь​ко в Испании и Португалии — игры с быком. Что это — изображение простой игры, гимнастических упраж​нений критян? Но действительно ли это была игра? А может быть, это — документальное свидетельство того, о чем повествует миф о Минотавре? Могла ли эта легенда объяснить содержание рисунков? Может быть, действительно существовал на Крите религи​озный обряд, во время которого священному быку бросали на растерзание афинских юношей и девушек, и на этих фресках изображено жертвоприношение Минотавру, чье имя, возможно, буквально означало «бык Миноса»? А за этим кровавым ритуалом в ок​ружении своих придворных наблюдал сам правитель Кносса с маской священного быка на лице...

Народ, населявший остров, любил море и во мно​гом был связан с ним. Моряки, рыболовы, скотоводы, пахари составляли значительную часть населения Крита. Они обрабатывали плодородные равнины ос​трова и собирали богатые урожаи, разводили сады и виноградники, пасли скот. Критяне были и искусны​ми ремесленниками, они строили хорошие суда, от​лично умели обходиться и с камнем, и с бронзой, и с железом, и с золотом, знали гончарный круг, обра​ботку дерева, ткачество. Только относительно высо​кое для своего времени развитие техники, ремесел, сельского хозяйства могло послужить фундаментом для критской культуры.

В конце III тыс. до н.э., примерно в XXII в. до н.э., на острове появляются первые дворцы, а поселения становятся первыми городами-государствами в Ев​ропе. Сколько их было в то время, сказать точно пока нельзя. Наиболее могущественным из них стал Кносс на северном побережье острова. Из Кносса через весь остров — с севера на юг — была проложена широкая дорога, связавшая разобщенные сельские поселения. Именно в это время и были заложены первые камни легендарного Лабиринта. И отныне почти на тысяче​летие вся судьба не только Крита, но и большей части материковой Греции оказалась связанной с историей и судьбой этого гигантского дворца.

Такие огромные дворцы, как Лабиринт, могли по​явиться лишь в обществе, где использовался труд ра​бов. Археологические раскопки свидетельствуют о том, что уже в конце III тыс. до н.э. на Крите начало склады​ваться древнейшее на территории Европы рабовладель​ческое государство, имевшее свою письменность и свою регулярную наемную армию (открыта фреска, на кото​рой изображен отряд воинов-негров во главе с белым командиром). Первоначально состоявший из несколь​ких самостоятельных городов-государств (таких же, какие возникнут спустя тысячелетия в Древней Греции), Крит затем оказался под властью кносского царя.

Весь остров, как выяснили исследователи, был покрыт сетью дорог, сходившихся к Лабиринту и ох​ранявшихся сторожевыми постами. Владыки Крита имели огромный мощный флот, надежно оберегавший подступы к острову, — только этим можно объяснить отсутствие крепостных стен вокруг критских двор​цов, городов и сторожевых крепостей на побережье.

Критский флот безраздельно господствовал в Сре​диземноморье, подчинив власти кносских царей «мно​гие земли». Греческий историк Фукидид писал в сво​ей Истории:        «Мииос раньше всех, как известно нам по преданию, приобрел себе флот, овладел большей час​тью моря, которое называется теперь Эллинским...» — и добавлял, что правители земель, покоренные Миносом, по первому требованию его поставляли галерников для критского флота. И, как впоследствии в раз​ных концах земли, там, где проходил Александр Маке​донский, появлялось множество «Александрии», так и в эпоху владычества Крита на Пелопоннесе, Сици​лии и других островах Средиземноморья, даже в Ара​вии, появляются города и поселения, именуемые Миноями.

Упоминания о могучей Критской державе встре​чаются не только в легендах. О грозном царе Миносе, царствовавшем на Крите, о его мощных эскадрах, о том, как критяне послали экспедицию на Сицилию, писал «отец истории» Геродот. Аналогичные сведе​ния сохранились и у Аристотеля: положение держа​вы Миноса во время ее расцвета, сообщал он, было таково, что царю удалось овладеть едва ли не всеми островами и странами Эгейского моря. Может быть, к этому времени и следует отнести сказание о страш​ной дани, наложенной на Аттику царем Миносом, — семь юношей и семь девушек ежегодно?

Свой золотой век Крит переживал между 1600 и 1400 гг. до н.э. Эгейское море стало Критским морем. Богатство и мощь Крита обеспечивались его безраз​дельным господством на море. В то время, когда Еги​пет и Месопотамия строили речные суда с округлым дном, кораблестроители Крита спускали на воду ки​левые корабли. Устойчивые и крепкие критские ко​рабли бороздили Средиземное море из конца в ко​нец. Вторая половина XVI в. до н.э. была золотым ве​ком Крита: после того как минойские военные корабли очистили море от пиратов, мощь Критского царства стала несокрушима.

Критская держава стояла в одном ряду с такими колоссами Древнего мира, как Египетское, Хеттское и Вавилонское царства. Греческий миф повествует о том, что Европа была похищена быком-Зевсом от бе​регов Азии и увезена им на Крит. Ретроспективно Европа и Крит сходятся в одной точке: именно крито-минойская цивилизация стоит у истоков всей ев​ропейской культуры...

Казалось бы, ничто в то время не могло даже поко​лебать могущество Крита. Но в конце II тыс. до н.э. про​исходит катастрофа — загадочная, до сих пор до конца не объяснимая. В развалины превращаются города Кносс, Фест, Агиа-Триада, Палекастро, Гурния — одно​временно, словно в один день, в один миг! От тысячеле​тиями копившейся мощи не осталось ничего. Великая империя пала — как Минотавр под мечом Тесея...

Загадка происхождения и гибели народа, населяв​шего Крит, и поныне остается главной для всех архео​логов, для всех ученых, занимающихся древнейшим периодом античной истории. Кто же все-таки был со​здателем критской культуры, строителем замечатель​ных дворцов Кносса и других городов и поселений ос​трова? Кто жил на Крите до прихода туда греков?

Согласно Гомеру, остров населяли пять различ​ных народов — критяне, кидоны, ахейцы, дорийцы, пеласги. По сведениям Геродота, критский царь Минос не был греком, однако Фукидид свидетельствует об обратном. Артур Эванс склонялся к гипотезе об африканско-ливийском происхождении населения Крита. Дерпфельд, бывший сотрудник Шлимана, в 1932 г. утверждал, что критское искусство зародилось в Финикии. Есть гипотеза о том, что предками кри​тян являлись хетты, выходцы из Малой Азии, и кртияне говорили на языке, близком к хеттскому, — то есть были индоевропейцами. Есть и прямо противополож​ная точка зрения — цивилизация Крита создана не индоевропейцами. Высказывалось предположение, что вся критская культура является лишь частью ахейской, т.е. греческой. Однако многое говорит за то, что уровень развития греческой цивилизации был в то время значительно ниже критского.

Нитью Ариадны, которая вывела бы из этого ла​биринта, могла бы стать письменность. На Крите об​наружено несколько тысяч табличек со знаками ли​нейного письма, в том числе архив Кносса. Эти знаки различны — существует линейное письмо «А», более древнее, и линейное письмо «Б», относящееся к XV— XIV вв. до н.э. Последнее представляет собой тексты на греческом языке, записанные критскими знаками и в критской манере слогового письма. Это может означать только одно: в XV в. до н.э. Кноссом прави​ли говорившие на греческом языке чужеземцы. Что касается линейного письма «А», то попытки его рас​шифровки до сих пор не увенчались успехом.

Возможно, что древнейшие жители Крита говори​ли на языке, который исследователи называют «минойским»; не был ни греческим, ни вообще индоевро​пейским и не состоял в родстве ни с одним из извест​ных науке языков. Расшифровка письма «А» помогла бы не только приподнять завесу над некоторыми тай​нами древних письменностей, но и выяснить ряд нере​шенных вопросов, связанных с историей Крита. До​полнительную неразбериху вносит еще один тип крит​ского письма — иероглифический.

Памятником этой письменности является знамени​тый терракотовый диск диаметром в 15 см, найденный итальянским археологом Луиджи Пернье З июля 1908 г. на южном побережье Крита, среди руин Фестского двор​ца, разрушенного катастрофическим землетрясением около 1400 г. до н.э. Ныне Фестский диск хранится в Археологическом музее Ираклиоиа. На протяжении сотни лет тревожит он воображение ученых.

Загадка Фестского диска — одна из величайших тайн мировой истории. Для чего он был создан? Где и кем? Что означает? Ответов нет, одни предположения. Ученые расходятся и в датировке диска: одни по​лагают, что он был создан между 1850 и 1600 гг. до н.э., другие датируют его 1400 г. до н.э., третьи отно​сят к XIV в. до н.э.

Диск изготовлен из обожженной глины и имеет 15 см в диаметре и толщину чуть более 1 см. С обеих сторон на нем помещено более двухсот никому не по​нятных знаков, расположенных по спирали, — очевид​но, это какая-то форма иероглифической письменно​сти. Знаки разделены радиальными линиями на груп​пы. Слова? Предложения? Или надпись на диске слоговая, то есть отдельные знаки обозначают слоги, а не буквы?

Всего на диске имеется 241 символ, включая 45 уникальных, объединенных в 61 «слово» — 31 на одной стороне и 30 на другой. Ученые установили, что знаки были выдавлены на глине с помощью специаль​ных штампов, после чего диск был обожжен в огне для придания ему долговечности. Но неужели эти штампы изготовили только для одного-единственного диска? Не может быть! А раз так, то где-то должны находить​ся и другие надписи, изготовленные тем же способом!

Должны. Но их нет. Символы, сопоставимые со знаками на загадочном диске, в небольшом количе​стве найдены среди других критских надписей (се​годня за этой письменностью закрепилось название «критская иероглифика»). Известны и примеры спи​рального расположения надписей: подобные тексты находят и на Крите, и в Эгейском бассейне, и в Этру​рии. То есть нельзя говорить, что Фестский диск не имеет никаких подобий в окружающей его культур​ной среде. Однако при этом он по-прежнему остается уникальным явлением. Надпись на Фестском диске не расшифрована до сих пор, несмотря не бессчетные попытки, и серьезные ученые склонны полагать, что она будет расшифрована лишь в том случае, если най​дется еще достаточное число аналогичных надписей.

Столь же неясным, как и критская письменность, предстает конец минойского царства. Он был неожиданен и мгновенен. Что погубило великую цивилиза​цию? Сэр Артур Эванс ясно различил три периода разрушения, с временным разрывом около 200 лет.

На острове происходили какие-то катастрофы, после которых Кносский дворец дважды перестраи​вался заново. Первая произошла около 1700 г. до н.э. И дворец в Кноссе был разрушен. Версия о том, что это дело рук каких-то вражеских племен, не особенно доказательна. Скорее всего, виновато землетрясение. Ведь дворец в Фесте тоже погиб, но позднее. Впро​чем, не исключено, что он был разрушен тогда же, но просто не до такой степени.

Около 1600 г. до н.э. жизнь вновь налаживается. Это было время второго, главного периода расцвета Крита. Из руин восстанавливаются старые дворцы: они перестраиваются и улучшаются.

Спустя 200 лет наступил конец. Буквально в одно мгновение произошло что-то ужасное. Едва ли не до основания были разрушены целые города. Весь ост​ров лежал в развалинах, был покрыт кровью и пеп​лом. После этого удара Крит уже не поднялся.

Сэр Артур Эванс считал, что разрушение минойского дворца явилось следствием какого-то мощного при​родного катаклизма. При раскопке кносского дворца он обнаружил те же признаки внезапной и насильствен​ной гибели и разрушений, какие были в Помпеях, по​гибших в результате извержения Везувия: брошенные орудия труда, оставшиеся незавершенными различные изделия и произведения искусства, внезапно прерван​ная домашняя работа. Катастрофа произошла около 1400 г. до н.э. (с разницей плюс-минус пятьдесят лет). Месяц, когда произошла катастрофа, ученые называют почти точно: конец апреля — начало мая. Определить это помогли следы пожара, обнаруженные на остатках стен критских зданий. Оказывается, в это время дул сильный ветер, который сносил дым пожарищ почти горизонтально к северу. Такой ветер на Крите дует толь​ко во второй половине апреля — начале мая.

Вероятно, города Крита были разрушены мощным землетрясением. Как следствие этого, возник пожар. «Люди,— пишет Эванс,— были захвачены врасплох, судя по следам, все произошло чрезвычайно быстро. Вот, к примеру, тронный зал кносского владыки. Он был найден в состоянии полнейшего беспорядка. В од​ном из углов лежал опрокинутый большой сосуд из-под масла, рядом находились какие-то культовые со​суды. Вероятно, царь поспешил сюда, чтобы в после​дний момент совершить какую-то религиозную церемонию. Но, очевидно, не успел ее закончить. Сле​ды насильственно прерванной работы видны и в до​мах ремесленников, художников».

Еще в 1939 г. греческий археолог Спиридон Маринатос высказал предположение о том, что главной причиной упадка и гибели минойской цивилизации стала редкая, гигантская по масштабам природная ка​тастрофа. В 100 км к северу от Крита, в группе Кикладских островов, лежит маленький остров Тира (Санторин). Геологи установили, что в древности здесь произошло извержение вулкана Сантории и землетрясение, повлекшее за собой проникновение морской воды внутрь вулканического конуса и, нако​нец, колоссальной силы взрыв самого Санторина, уничтоживший большую часть острова. Это случи​лось около середины II тыс. до н.э. В результате пост​радала значительная часть Эгейского архипелага, включая остров Крит. Мощная волна-цунами, выз​ванная взрывом вулкана, произвела ужасающие опустошения во всех бухтах и гаванях островной морской державы и, таким образом, практически уничтожила критский флот. И тогда на ослабленную страну с материка двинулись полчища иноземных завоевателей — греков-ахейцев...

Вероятнее всего, именно греки-ахейцы нанесли сокрушительный удар но критской культуре. Раскопки показали, что и в Кноссе, и в Фесте, и в других местах - везде были разрушены и сожжены дворцы и поселения. В последние годы наука нашла новые доказательсьва в пользу того, что именно ахейцы завоевали Кносс. Можно предположить, что легендарная победа Тесея была символическим изображением победы, одержанной прибывшим с материка завоевателем, который разрушил дворец Миноса. Как бы то ни было, факт оста фактом: где-то около 1400 г. до н.э. рухнула власть Миноса. Начался распад державы легендарного царя.

Дворцы и скульптуры, фрески и украшения, блестящая материальная культура, созданная крито-минойской цивилизацией, дважды сыграла огромную роль в формировании европейской и мировой культуры и искусства.

Первый раз — в период своего расцвета, когда она стала началом, основой многого из того, что и поныне  дорого всем нам, передав свои знания и искусство пришедшей ей на смену древнегреческой, эллинской цивилизации.

Второй раз — когда археологи извлекли на свет погребенные веками и, казалось, навсегда забытые следы этой культуры, когда «не помнящее родста человечество было внезапно потрясено высоким совершенством заново открытой древней культуры и как будто стало припоминать свою кровную связь ней, то называя «парижанками» пленительных критянских женщин, изображенных на стенах Кносского дворца, то сопоставляя все лабиринты мира с Лабиринтом Минотавра. Профессор Спиридон Маринатос и его последователи пришли к выводу, что греческий философ Платон, описывая в VI в. до н.э. гибель легендарной Атлантиды, имел в виду не мифический остров в океане, а минойскую цивилизацию в Восточном Средиземноморье, погибшую «в один день и в один час» в результате взрыва вулкана Санторин.

Был ли Крит легендарной Атлантидой? Что за загадочный народ населял остров, на каком языке ог говорил? Каким богам поклонялся? Увы, все это по​крыто тайной. Но независимо от того, были или нет критяне в кровном родстве с греками, памятники критского искусства приносят нам из глубины веков неопровержимое свидетельство того, что Крит был подлинной колыбелью древнегреческой, а значит, и всей европейской цивилизации. Во всяком случае, мы не знаем другой колыбели, более ранней...
Вопросы для самоконтроля:

1.В каком музее можно увидеть предметы, найденные Генрихом Шлиманом при раскопках ахейских городов? 

2.С каким событием связано создание величественного ансамбля Акрополя? 3.Кто был архитектором Акрополя? 

4.Кто из известнейших археологов участвовал в раскопках минойского дворца на Крите и выделил три периода его разрушения?
VII МУЗЕИ ИСПАНИИ

7.1. Прадо

XVIII век вошел в историю Европы как век про​свещения. Передовые умы Испании, как и повсюду в Европе, начинает занимать мысль о необходимости создания публичных музеев. В XVIII в. в Испании особенное внимание обращали на естественные науки, поэтому было решено, что первый публичный музей будет посвящен естествознанию.

В 1785 г. для него было отведено место в большом парке Прадо, откуда и произошло впоследствии название музея. Здание возводилось по проекту выдающе​гося архитектора Хуана де Вильянуэва и представляет собой лучший образец испанского классицизма XVIII в. Однако музей не был достроен — этому поме​шали смерть короля Карла III в 1788 г., абсолютное равнодушие к делам культуры его преемника — коро​ля Карла IV, а позднее — и это явилось главной причи​ной — наполеоновское нашествие.

Только в 1814 г. был издан указ об окончании стро​ительства здания, к тому времени уже сильно постра​давшего от наполеоновских войск. В работе по восстановлению Прадо главную роль сыграл архитектор Антонио Лопес Агуадо. Изменилась и концепция му​зея — теперь было решено разместить в нем художе​ственные сокровища королевских дворцов, апарта​менты которых в то время обновлялись в духе совре​менных вкусов. Первыми в музей были переданы произведения, хранившиеся во дворцах Мадрида и Аранхуэса.

Музей Прадо был торжественно открыт 19 нояб​ря 1819 г. В постановлении об его открытии было ска​зано: «Целью музея является давать знания, воспи​тывать художественный вкус как у учеников, так и у профессоров художественных академий, а также и у иностранцев, чтобы создать Испании славу, которую она заслуживает». Таким образом Прадо со дня от​крытия становится общедоступным музеем.
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Музей Прадо

В начале коллекция Прадо состояла из сравнитель​но небольшого количества картин: их было всего 311. Произведения отбирались с большой строгостью. Так, совершенно не допускались картины с обнаженной на​турой: из дворцовых собраний их передали в закры​тые фонды Академии Сан-Фернандо. Постановлено было даже сжечь эти картины, но за них вступился мар​киз Санта Круус — гофмаршал двора Фердинанда VII и член Совета Академии.

Основой музейного собрания послужили коллек​ции картин, собранные испанскими монархами на протяжении трех веков. Вначале эти полотна предназ​начались главным образом для украшения дворцовых покоев и церковных капелл. В XVI в. большую роль в пополнении королевской коллекции сыграли военные походы Карла V в Италию и долгое пребывание им​ператорского двора в Брюсселе. Карл V охотно при​обретал произведения иностранных мастеров. Его лю​бимым живописцем был Тициан. В 1548 г. король за​казал ему свой конный портрет в память победы под Мюльбергом.

Карл V почти не жил в Испании, он предпочитал Брюссель. Там во дворце и хранились приобретенные им коллекции картин Тициана, Моро, Якопо Бассано и других известных живописцев. Впоследствии часть этих коллекций была привезена в Испанию Маргаритой Ав​стрийской, королевой Нидерландов. Большинство кар​тин из этих собраний теперь находится в Прадо.

Сын Карла V, Филипп II, став королем, не поки​дал Испании. Он расширил королевские коллекции картин и украсил ими дворец Алькасар в Мадриде, загородный дворец Прадо, перестроенный им для сво​ей третьей жены Елизаветы Вальде, а позднее и Эскориал — дворец-монастырь, любимое место пребыва​ния Филиппа II в последние годы жизни. Сокровища Эскориала король сделал относительно доступными для обозрения. Фаворит Филиппа II Луис Мендес Аро писал испанскому послу в Лондоне дону Алонсо де Карденас: «Он (Эскориал) является как бы теат​ром, через который в продолжение года беспрерывно проходит большое количество иностранцев, чтобы по​любоваться его великими чудесами».

Подобно своему отцу, Филипп II высоко ценил итальянскую живопись и продолжал давать заказы Тициану, который писал для него портреты и аллего​рические картины. Очень охотно Филипп II приоб​ретал и картины Иеронима Босха — вероятно, его прельщала изощренная фантазия этого художника. Не случайно поэтому в Прадо оказалось лучшее полотно Босха «Сад наслаждений».

В том, что королевские коллекции значительно пополнились при Филиппе II, большую роль сыграл Веласкес, бывший придворным художником короля и его главным советником в вопросе приобретения предметов искусства. Одна из поездок Веласкеса в Италию основной своей целью имела покупку кар​тин и скульптур для украшения дворцовых помеще​ний: «В 1648 г. был послан Его Величеством дон Дие​го Веласкес в Италию с особым поручением к папе Иннокентию X, чтобы получить от него помощь в по​купке оригиналов живописи и античных статуй...» Веласкес особенно высоко ценил венецианских мастеров — за богатство и свободу их живописной тех​ники. Ему удалось приобрести ряд выдающихся про​изведений Веронезе, Тинторетто и Бассано, которые теперь украшают стены Музея Прадо. Много прекрас​ных картин было куплено во время распродажи кол​лекции казненного английского короля Карля I, сре​ди которых были такие шедевры, как «Смерть Бого​матери» Мантеньи, «Автопортрет» Дюрера и другие.
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Даная. Тициан

В 1628 г. в Мадрид с дипломатическим поруче​нием приезжал Рубенс. Роль дипломата не мешала великому художнику и в Мадриде заниматься живо​писью. Написанные им здесь картины были приобре​тены королем. Другие произведения Рубенса («Сад любви», «Три грации», портрет Марии Медичи и дру​гие) были куплены уже после смерти художника.

...Постепенно количество картин в Прадо увели​чивалось: в 1821 г. их было уже 512, из них 194 — мас​теров итальянской школы. В 1819 г. вышел первый ка​талог Прадо, составленный Луисом Эусеби. Начиная с этого времени издания каталогов Прадо стали регуляр​ными, они выходят через каждые четыре-пять лет. Эк​спозиция музея заметно пополнилась в 1826 г., когда в Прадо были переданы многие картины, хранившиеся в Академии Сан-Фернандо. К этому времени Музей Прадо располагал 724 живописными полотнами, было положено начало собранию скульптуры. Значительно обогатило Прадо и разрешение забрать часть картин из Эскориала, а также основанного в 1840 г. музея монас​тыря де ла Тринидад, где хранились произведения ис​кусства, вывезенные из испанских монастырей, закры​тых в 1836 г.

Со временем Прадо становится все более незави​симым от королевского двора. В составе дирекции музея появляются люди искусства. Особенно плодо​творной была деятельность художника Хосе Мадрасо, ставшего в 1837 г. директором музея. Самая зна​менательная дата в истории Прадо — 1868 г., когда он из королевского музея был преобразован в музей го​рода Мадрида. Изменился и характер его пополне​ния, теперь уже независимого от вкуса его покрови​телей. Ранее в Прадо почти отсутствовали картины испанских художников XV—XVI вв. — эпохи испан​ского Возрождения. Мало было картин голландских и английских мастеров. Администрация музея нача​ла заполнять эти пробелы: была куплена коллекция картин Бермехо, а также введено в основную экспозицию большинство картин Гойи, до того хранившихся в запасниках. Новые поступления из Эскориала по​полнили собрание Прадо такими шедеврами, как «Снятие с креста» Рогира ван дер Вейдена и « Сад на​слаждений» Иеронима Босха.

В XX в. музей получил значительные подарки от ряда частных коллекционеров. В 1915 г. много картин пожертвовал Прадо известный собиратель Пабло Босх. В их числе были «Мадонна с Младенцем» Моралеса и «Увенчание Девы Марии небесной славой» Эль Греко. В 1919 г. швейцарец Эрлангер преподнес в дар му​зею росписи Гойи из «Дома Глухого» с их фантасти​ческими образами, созданными неукротимой фанта​зией великого живописца. В 1930 г. Фернандес Дюран передал Прадо свою ценнейшую коллекцию приклад​ною искусства, а также ряд картин, среди которых были «Колосс» и «Автопортрет» Гойи, а также «Ма​донна с Младенцем» Рогира ван дер Вейдена. В этом же году музей получил большой денежный дар от гра​фа де Картагена, что позволило приобрести ценные произведения Сурбарана, Яна ван Скореля, Рибальты и других. В 1946 г. в музей пополнился двумя карти​нами Франсиско Гойи, выполненные им в Бордо, — «Иоанн Креститель» и «Молочница».

В Прадо часто устраиваются выставки. Некоторые из них имеют всеевропейское значение. В 1927 г.здесь состоялась выставка произведений испанских масте​ров, которая затем демонстрировалась в Риме и Пари​же. Большая экспозиция, посвященная Гойе, была от​крыта в 1928 г. К этому было приурочено издание бо​гато иллюстрированного каталога, в который вошли картины, до этого не известные широкой публике.

В настоящее время Музей Прадо наряду с Лув​ром, Британским музеем, Дрезденской галереей и На​циональной галереей в Лондоне входит в число вели​чайших музеев мира. Коллекция Прадо насчитывает более 3 тыс. живописных полотен. Параллельно с по​полнением собрания идет интенсивная работа по рас​ширению здания музея, в нем производятся пере​стройки и достройки, в результате чего было открыто 19 новых залов. Это дало возможность широко де​монстрировать произведения не только величайших представителей испанской школы живописи — Эль Греко (Доменико Теотокопули), Веласкеса и Гойи, но и не менее прославленных представителей других художественных школ — итальянца Тициана и фла​мандца Рубенса.

Музей Прадо исключительно богат собранным в нем шедеврами мирового искусства. В его стенах хранится целый ряд выдающихся произведений Тициана, Веронезе, Рафаэля, Эль Греко, Дюрера, Рубенса, Рогира ван дер Вейдена. Все наиболее известные полотна Веласке​са — «Вакх», «Кузница Вулкана», «Сдача Бреды», «Менины» и «Пряхи» — находятся в Прадо. Только здесь можно увидеть его знаменитую серию придворных шу​тов, великолепные конные портреты испанских коро​лей, виды парка виллы Медичи в Риме и другие. Толь​ко в Прадо можно по достоинству оценить и всю широ​ту диапазона творчества Гойи.
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Адам и Ева. Дюрер

Из-за исключительно благоприятных климатичес​ких условий картины в Прадо сохранили присущую им первоначальную свежесть красок.

7.2. Музей Тиссена-Борнемиссы
«Я не могу взять картины с собой на небо, куда я надеюсь сам в скором времени попасть. Так что, как ни печально будет для меня это расставание, но моя коллекция останется здесь».

Эти слова барон Ганс Генрих Тиссен-Борнемисса произнес в одном из интервью за три месяца до своей кончины. Ему исполнился 81 год. За плечами была долгая жизнь, годы неутомимого труда и заслужен​ная слава «короля коллекционеров». Его собрание живописи стало крупнейшей в мире частной коллек​цией. По своему значению оно уступает только кол​лекции английской королевы, которую частной мож​но считать лишь условно.

Барон Тиссен-Борнемисса был последним из ве​ликих меценатов Европы. В этом отношении он явил​ся продолжателем традиций своей семьи. Наследник «стальных королей» Тиссенов, сын Генриха Тиссена и венгерской баронессы Маргит Борнемиссы, он после войны возглавил семейный концерн. Еще его дед, ос​нователь династии Август Тиссен, выходец из простой семьи, в конце XIX в. покупал рисунки Дюрера и Рем​брандта, заказывал скульптуры у Огюста Родена. Се​мейную традицию продолжили его сыновья Фриц и Генрих. В 1920—1930-е гг. они, пользуясь биржевым крахом и экономическим кризисом, по смехотворным ценам купили несколько сотен работ старых мастеров — прежде всего «малых голландцев», средневековых немецких живописцев, итальянских художников эпохи Возрождения. Из этой коллекции барону Тиссену-Борнемиссе досталось лишь несколько десятков кар​тин. Они и легли в основу его собрания, в котором спу​стя полвека насчитывалось уже более 1600 полотен крупнейших художников с мировым именем.

«Я предпочитаю собирать то искусство, которое понимаю и в котором разбираюсь», — говорил барон. Тиссен-Борнемисса собирал прежде всего картины старых мастеров, однако он охотно покупал полотна и импрессионистов, и представителей классического модерна — Моне, Ван Гога, Пикассо, Кандинского. О значении его коллекции говорят хотя бы такие фак​ты: во всем мире лишь один-единственный портрет кисти Рембрандта находится в частном владении. И как вы думаете, где? В коллекции Тиссена-Борне​миссы. Лишь одна картина Альбрехта Дюрера попала в частные руки — естественно, в собрание барона...

В 1985 г. барон женился на «Мисс Испании», акт​рисе Кармен Сервера (это был его пятый по счету брак) и, отойдя от дел, переехал на постоянное место жи​тельства в Испанию. А в начале 1990-х гг. заговорили о том, что барон собирается продать свою знаменитую коллекцию. Борьбу за нее вели Великобритания, Швей​цария, США, Германия. Однако в 1992 г. Тиссен-Бор​немисса продал свое собрание испанскому государ​ству — за 330 млн долларов. Эта сумма составляла лишь около трети реальной стоимости собрания, однако ба​рон, как всегда, руководствовался в этом деле своим любимым девизом: «Достоинство превыше богатства».

Для хранения и демонстрации коллекции был от​веден старинный дворец Вильяэрмоса, заложенный в XVII в., перестроенный в начале XIX в. в стиле неоклассицизма и перепланированный для своего нынеш​него предназначения по проекту архитектора Рафаеля Монео в 1992 г. Музей Тиссена-Борнемиссы нахо​дится в самом центре Мадрида, напротив знаменитого Музея Прадо. Сегодня здесь демонстрируются скуль​птуры, ковры, предметы прикладного искусства, но главное сокровище музея — это более 800 картин, от фламандских примитивистов до современного аван​гарда. В их числе — полотна Ван Эйка и Кранаха, Риберы и Мурильо, Кандинского, Пикассо и Дали.

Барон Тиссен-Борнемисса скончался 27 апреля 2002 г. в своем поместье в Сан-Фелиу-де-Гишолс под Жироной в провинции Каталония. А летом 2004 г. открылось новое крыло Музея Тиссена-Борнемис​сы — это 8 тыс. кв. м помещений. Здесь выставлены более 300 произведений искусства, приобретенных уже вдовой барона, Кармен Тиссен-Борнемисса. Но​вая коллекция значительно пополнила галерею таких направлений и течений, как голландская живопись XVII в., импрессионизм и постимпрессионизм, живопись США, ранний авангард XX в., фовизм и эксп​рессионизм в немецком искусстве.

С появлением нового собрания картин постоян​ная экспозиция Музея Тиссена-Борнемиссы насчи​тывает более 1 тыс. произведений. На основе этого собрания созданы филиалы музея в Мадриде и Бар​селоне. Сегодня Музей Тиссена-Борнемиссы счита​ется крупнейшим в Испании — после знаменитого Музея Прадо и Музея современного искусства Коро​левы Софии. Он пользуется огромной популярнос​тью. Ежегодно его посещают более 600 тыс. человек.

7.3. Музей королевы Софии
Официальное название этого музея — Нацио​нальный музей «Центр королевы Софии», однако в народе за ним давно закрепилось название Музей ко​ролевы Софии. Расположенный в одной из вершин так называемого золотого треугольника искусств в Мад​риде (две других вершины составляют Музей Прадо и Музеи Тиссена-Борнемиссы), он был открыт 10 сен​тября 1992 г. и назван по имени королевы Софии, суп​руги правящего испанского короля Хуана-Карлоса.

Музей размещается в здании старинного госпиталя XVII в., построенного архитектором Франсиско Сабатини. В последующие годы оно неоднократно подверга​лось различным модификациям и дополнениям, а в 1970-х гг. власти Мадрида подняли вопрос о его полной разборке. В 1977 г., после долгих споров, здание было объявлено историческим и архитектурным памятником национального значения, и было решено использовать его в качестве музея. В 1980 г. начались обширные рабо​ты по реконструкции. В 1988 г. королевским декретом вместо прежнего Музея современного искусства был образован Национальный музей «Центр королевы Со​фии», и тогда же в отреставрированных помещениях бывшего госпиталя открылась временная экспозиция. Работы по реконструкции и переоборудованию здания продолжались еще четыре года, и лишь 10 сентября 1992 г. в присутствии короля Хуана Карлоса и короле​вы Софии музей был торжественно открыт.

Музей королевы Софии — национальное собрание современного искусства. Здесь находятся работы пре​имущественно испанских художников XX в. В их чис​ле - Хуан Грис, Хоан Миро, Хулио Гонсалес, Эдуардо Чильида, Пабло Паласуэло, Пабло Гаргальо, Луис Кордильо, Лусио Муньос, Хорхе Ортега, Хосе Луис Гутьеррес Солана и множество других. Однако всемирную известность музею принесли хранящиеся здесь рабо​ты Сальвадора Дали и Пабло Пикассо, и прежде всего, самая знаменитая «политическая» картина XX в. «Герника». Ее значение в истории искусства огромно. Однако и поныне нет единого мнения оо этом произведе​нии. Одних оно потрясает своей художественной силой, пронзает, как крик страдания, гнева и протеста, других оставляет в смущенном недоумении. Своеоб​разная творческая манера Пикассо вызывала и до сих пор продолжает вызывать споры вокруг «Герники».
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Герника. Пикассо

Непосредственным поводом для создания «Герни​ки» (картина предназначалась для испанского павиль​она Всемирной выставки 1937 г.) стали события граж​данской войны в Испании. 26 апреля 1937 г. бомбар​дировщики немецко-итальянского воздушного легиона «Кондор» уничтожили баскский город Гернику на се​вере Испании. Независимо от политических оценок происходивших в те годы событий, эту бомбардиров​ку, от которой пострадали прежде всего тысячи невин​ных людей, следует считать варварским актом, проло​гом к тем жестоким авианалетам, которым подверга​лись города Европы во время Второй мировой войны. Гибель Герники вызвала негодование во всем мире. Пабло Пикассо (1881—1973) присоединился к этому протесту средствами искусства. В 1937 г. он создает свою грандиозную трагическую композицию.

В «Гернике» Пикассо не воспроизводит события и не пытается выстроить сюжет; его полотно вообще не содержит изображения чего-либо определенного, а являет собой художественный символ всемирной катастрофы. Вся картина наполнена фрагментами, обломками реальных и фантастичных, изобразитель​ных и отвлеченных мотивов живой и неживой при​роды, которые рушатся, разламываются под напором чудовищного вихря. Безжалостные деформации че​ловеческих тел убедительно, материально, почти фи​зически дают почувствовать ужас истребления лю​дей, кошмарную абсурдность самой идеи убийства.

Композиция «Герники» напоминает калейдоскоп: хаотично разбросанные, пересекающиеся друг с дру​гом формы уложены строго на свои места в безупречно выверенном порядке. Цветовая гамма очень гармонич​на — черно-белая, но резкая экспрессия картины бук​вально рвется за пределы холста. В этом отношении «Герника» очень схожа с агитационным плакатом. Не​даром некоторые исследователи называют это творе​ние Пикассо «монументальной графикой, созданной живописными средствами». Отдельные изображения покрыты рядами мелких черточек — имитацией газет​ных страниц, что еще более усиливает публицистичес​кую направленность картины. В то же время сложная система образов и предельная субъективность способа выражения лишают «Гернику» историчности: это — не рассказ о бомбардировке реального испанского горо​да, но потрясающей силы свидетельство о бесчеловеч​ности, преступности фашизма. В драме Герники, унич​тоженной фашистскими бомбами, Пикассо увидел символ гибели, в которую фашизм ввергает все чело​вечество. Таким образом «Герника» становилась и тревожным пророчеством, и орудием борьбы. Позже в одном из своих комментариев к «Гернике» Пикассо говорил, что «за мир нужно бороться». И великий ху​дожник боролся так, как умел: созданные им «Герни​ка» и «Голубь мира» стали художественными символами XX в.

Постоянная экспозиция музея размещена на двух этажах, втором и четвертом. На втором выставлены работы художников-авангардистов 1900—1939 гг. (от начала XX в. до окончания гражданской войны в Ис​пании), на четвертом — произведения мастеров послевоенного периода. Музей королевы Софии распо​лагает также обширной библиотекой по искусству, насчитывающей более 100 тыс. книг, 3,5 тыс. звуко​записей и почти 1 тыс. видеозаписей.

7.4. Национальный археологический музей

Национальный археологический музей в Мадри​де был основан в 1867 г. в соответствии с декретом ко​ролевы Изабеллы П.  Первоначально его цель состояла в том, чтобы служить хранилищем археологических, нумизматических и этнографических коллекций, со​бранных испанскими монархами и до того хранивших​ся в Королевской библиотеке, Королевском кабинете натуральной истории, Королевском нумизматическом кабинете и т.п. Позже собрание музея пополнилось за счет покупок, пожертвований и материалов археоло​гических раскопок, а сам музей приобрел характер не только образовательного, но и крупнейшего научного учреждения страны.

В первые годы своего существования музей времен​но располагался в особняке, известном под названием Казино королевы, которое некогда принадлежало Исабель де Браганса, супруге испанского короля Фердинан​да VII (1813-1833). В 1895 г. все фонды музея были перемещены туда, где находятся и поныне: в неокласси​ческое здание, построенное в 1867—1892 гг. по проекту архитектора Франсиско Хареньо де Аларкона. В 1968— 1981 гг. оно было частично реконструировано, чтобы разместить увеличившиеся коллекции.

Постоянная экспозиция музея посвящена истории Иберийского полуострова начиная с доисторических времен до XIX в. Она включает в себя также коллек​ции древностей Египта и античной Греции. Основные разделы экспозиции посвящены доисторическому пе​риоду, иберийским, кельтским, греческим и римским древностям. Эпоха средневековья представлена тремя разделами: вестготским, мусульманским и периода реконкисты. К этому следует добавить сокровища ну​мизматического кабинета. Вся эта уйма предметов раз​ных времен расположилась в 39 залах на трех этажах, и чтобы даже бегло осмотреть всю экспозицию, потре​буется по крайней мере два с половиной часа.

К числу наиболее интересных и важных экспона​тов относятся частично реконструированные росписи, сделанные доисторическим художником в знаменитой на весь мир пещере Альтамира, сокровища вестготс​ких королей («Клад из Гуаррасаре») и таинственный женский бюст, известный под названием «Дама из Эльче».

Альтамира — обширная известняковая пещера на севере Испании, близ города Сантандер, в Кантабрийских горах, получившая всемирную известность свои​ми древнейшими наскальными рисунками. Ее называ​ют «Сикстинской капеллой первобытного искусства». Пещеру, вход в которую еще в древности был засыпан обвалом, случайно обнаружили в 1868 г. Спустя не​сколько лет ее исследованием занялся испанский ар​хеолог и спелеолог дон Марселино де Саутуола. Во время одного из посещений пещеры девятилетняя дочь Саутуолы неожиданно обнаружила на низком потолке бокового грота удивительные рисунки. Ученый при​шел к выводу: росписи Альтамиры — дело рук первобытного человека.

Они свидетельствуют о том, что первобытные охотники были далеко не такими примитивными, какими представлялись ранее. Эти современники мамонтов и шерстистых носорогов своими роспися​ми демонстрируют такой художественный уровень, который оставался недостижимым для последующих поколений людей в течение многих тысячелетий. Но в отличие от позднейших художественных эпох о том времени не осталось ни письменных свидетельств, ни косвенных упоминаний, поэтому о смысле и назначе​нии этого искусства специалисты могут лишь дога​дываться по размещению рисунков, гравюр и скульп​тур, по сюжетам изображений, а также на основании археологических находок.

Изображения Альтамиры относятся к мадленской культуре позднего палеолита. Их возраст насчитывает 15,5 тыс. лет. Почти сразу от входа в мягкой глине пе​щерных стен появляются сплетения процарапанных ли​ний, постепенно переходящие в головы и тела живот​ных. В третьем зале черными контурными линиями изображены лошади и бизоны. Наряду с нарисованны​ми и высеченными на скале фигурами зверей здесь есть и рисунки, отдаленно напоминающие человеческие тела. Рядом видны красно-коричневые отпечатки ладоней и знаки разнообразных форм, смысл которых не разгадан.

Первобытные художники искусно использовали естественные рельефные выступы на скальной повер​хности, что усиливало пластический эффект изобра​жений. Несколько уверенных штрихов — и неровно​сти скалы превращались в мастерски исполненные изображения лежащих бизонов.

Для фресок чаще всего применялись различные минеральные красители. Желтая, красная и коричне​вая краски обычно приготовлялись из охры, черная и темно-бурая — из окиси марганца. Белая краска вы​рабатывалась из каолина, различные оттенки желто-красного цвета — из лимонита и гематита, древесный уголь давал чернь. Связующим веществом в большин​стве случаев была вода, реже — жир. В Альтамире были обнаружены и большие морские раковины, в ко​торых хранились краски.

Широко известный и до сих пор остающийся предметом острых дискуссий полихромный бюст, высеченный из камня и известный под названием «Дама из Эльче», был найден при случайных обстоя​тельствах августа 1897 г. в Алькудии, приблизитель​но в 2 км к югу от города Эльче (провинция Аликан​те). Французский знаток древностей Пьер Пари при​обрел скульптуру и отправил ее во Францию. Вплоть до начала Второй мировой войны она экспонироваласьвЛувре. В 1940—1941 гг. правительство Виши и испанское правительство вели переговоры о возвра​щении «Дамы из Эльче» в Испанию, и 27 июня 1941г. скульптура была наконец выставлена в мадридском Музее Прадо, а затем перемещена в Национальный археологический музей, где и остается до сих пор.

Находка «Дамы из Эльче» вызвала большой ин​терес в научных кругах и заставила ученых присталь​нее взглянуть на культуру древних иберов. Считает​ся, что скульптура создана в IV в. до н.э. мастерами с Иберийского полуострова, однако в ней несомненно присутствуют следы иных культурных веяний: одни специалисты полагают, что эллинистических, дру​гие — этрусских, третьи видят в «Даме из Эльче» при​знаки тесных иберо-карфагенских связей, а некото​рые исследователи даже находят в «Даме из Эльче» черты искусства американских индейцев. Бюст, как принято считать, изображает женщину (некоторые полагают — мужчину), облаченную в очень сложный головной убор со странными большими «катушками» по обеим сторонам лица. Отверстие в задней части скульптуры указывает на то, что она, возможно, использовалась как погребальная урна.

Знаменитый клад из Гуарассаре представляет со​бой клад золотых предметов исключительной ценно​сти — вотивных корон и крестов, украшенных драгоценными и полудрагоценными камнями — некогда пожертвованных одной из толедских церквей вест​готскими королями. Клад был найден в 1858 г. в Гуаррасаре поблизости от Толедо, древней столицы ко​ролевства вестготов. Находившиеся в его составе предметы были разделены:  часть их ныне хранится в Музее Клюни в Париже, другая — поступила в коро​левскую коллекцию в Мадриде и ныне находится в Национальном археологическом музее. Наиболее цен​ными находками оказались две золотые вотивные короны, украшенные сапфирами, жемчугом и други​ми драгоценными камнями. Одна корона представля​ла собой дар короля Рецесвинта, другая — короля Свинтилы. Корона Свинтилы была украдена из му​зея в 1921 г. и так никогда и не была найдена. Помимо этих двух корон в состав клада входило несколько других корон меньшего размера и множество вотивных крестов. Были в составе клада и золотые пояса, но они также бесследно исчезли.

7.5. Национальный художественный музей Каталонии    
Во второй половине XIX в. в Каталонии стало набирать силу движение по восстановлению и сохра​нению самобытного культурного наследия этой ис​панской провинции, в итоге увенчавшееся созданием Музея каталонского искусства. Он был открыт 11 но​ября 1934 г. в Барселоне, в залах Национального двор​ца, построенного на вершине горы Монжуик в 1926— 1929 гг. для Всемирной выставки 1929 г. Музей, где были собраны произведения искусства XI—XVIII вв., просуществовал всего два года: в 1936 г. в Испании началась гражданская война, и он был закрыт. Его кол​лекции были эвакуированы — частью во Францию, в Париж, частью в небольшие городки на франко-ката​лонской границе. Лишь в 1942 г., после того как в Ис​пании укрепилось правительство генерала Ф. Фран​ко, музей был открыт вновь; его экспозиции пришлось восстанавливать на протяжении двух лет. В 1945 г. в здании бывшего барселонского арсенала открылся Музей современного искусства Каталонии, коллек​ции которого охватывали период с XIX по XX в.

В 1990 г. собрания старого Музея каталонского искусства и Музея современного искусства были объе​динены под общим названием Национального художе​ственного музея Каталонии. В его структуру вошли также отдел рисунков и гравюр, Нумизматический кабинет Каталонии и библиотека истории искусства. Позднее, в 1996 г., был создан отдел фотографии. От​дельные секции реорганизованного музея открывались для доступа посетителей постепенно: в 1995 г. — отдел романского искусства, в 1997 г. — готического; в 2000 г. публика смогла увидеть собрания произведений ис​кусства ренессанса, барокко и XIX—XX вв. Официаль​ное открытие музея состоялось в 2004 г., в присутствии испанской королевской четы.

Здесь находится крупнейшее в мире собрание сред​невековой каталонской живописи. В нем преоблада​ют росписи церквей, алтари, культовая скульптура.

Романская живопись Каталонии XI—XIII вв. — по-настоящему значительное явление в истории мировой культуры. В ее образном строе привлекают напор, энер​гия, ощущение весомости и молодой, зреющей силы. Особенность Каталонии — необычайно высокая плот​ность сохранившихся монументальных памятников XI—XIII вв. на сравнительно небольшой территории; в остальной части страны раннесредневековых роспи​сей сохранилось сравнительно мало. Большая часть монументальных росписей ныне перенесена в музей. Некогда они украшали небольшие сельские церкви и часовни, что открывало путь к проникновению в хрис​тианскую по содержанию живопись чисто фольклор​ных элементов. Из-за своего размера и высокого каче​ства живописи эти фрески являются уникальными. Не меньшую ценность представляют произведения средневековых каталонских резчиков по дереву, скульпто​ров, серебряных и бронзовых дел мастеров и эмалье​ров.

Развитие готического искусства в Каталонии на​чалось в XIII в. В музее этот раздел представлен очень полно и разнообразно: фресковая живопись, изделия из металла и эмали, скульптура из камня и дерева, резь​ба по слоновой кости. Две секции специально посвя​щены скульптуре XIV — начала XV в. Особые залы от​ведены также отдельным живописцам той поры или определенным темам, например, погребальному искус​ству, изображениям Девы Марии или скульптурам донаторов.

В разделе искусства эпохи Ренессанса и барокко представлены работы испанских, итальянских и фла​мандских мастеров XVI—XVIII вв. Основу этой кол​лекции заложили произведения местных, каталонс​ких мастеров, и в дальнейшем она увеличивалась главным образом за счет пожертвований от частных лиц. Особенность ее в том, что в отличие от многих других собраний подобного рода она отражает вкусы не мо​нархов и аристократов, а представителей демократи​ческих слоев, в первую очередь зажиточных горожан. Искусство XIX — первых десятилетий XX в. пред​ставлено работами местных, каталонских мастеров, в первую очередь — великого архитектора и декорато​ра Антонио Гауди. В этот период художественная жизнь Каталонии была на редкость бурной, одно ху​дожественное движение сменяло другое: неоклассицизм, реализм, модернизм, ноусентизм, «поколение 1927 года», авангард; многие из этих направлений пу​стили глубокие корни на каталонской земле.

В Национальном художественном музее Катало​нии выставлена также часть коллекции барона Тиссена-Борнемиссы, включающаяся в себя произведе​ния каталонского искусства середины XIX — второй половины XX в., а также европейскую живопись и скульптуру от готики до рококо.

Нумизматический кабинет обладает обширной коллекцией монет, медалей и бон Каталонии и сосед​них территорий, насчитывающей в общей сложности 130 тыс. единиц, начиная с VI в. до н.э и до настоящего времени. Коллекция медалей насчитывает 7800 экзем​пляров, самые ранние из которых отчеканены в Ита​лии в XV в. В отличие от большинства других музеев, где нумизматические коллекции, как правило, недо​ступны или только частично доступны для обозрения, коллекция Национального художественного музея Каталонии экспонируется практически целиком — двадцать семь стеклянных витрин с монетами и меда​лями позволяют получить весьма полное представле​ние как об истории денежного обращения в Катало​нии, так и о мастерстве медальеров разных веков.

7.6. Музей Пикассо в Барселоне
Этот музей — один из самых популярных и наи​более посещаемых музеев Барселоны. Он обладает одной из самых обширных коллекций работ Пабло Пикассо (1881—1973), выдающегося испанского ху​дожника XX в.

В творчестве Пикассо Барселона занимает особое место. Он приехал в этот город еще юношей, в 1894 г., когда его отец получил работу преподавателя в город​ской Академии изящных искусств. Именно с Барсе​лоной связано становление Пикассо как художника.

Его талант формировался в художественной атмос​фере каталонской столицы начала XX в., где в ту пору жил и творил великий Антонио Гауди (мастерская Пи​кассо находилась напротив дома, построенным Гауди). Каталонские художники, вместе с которыми Пикассо часами просиживал в кафе «Четыре кота», заново от​крыли для него мир Эль Греко, Сурбарана, средневеко​вой каталонской скульптуры. Хотя Пикассо в итоге по​кинул Испанию и отказался вернуться туда в период правления Франко, он очень любил Барселону, и в знак этой любви в феврале 1970 г. пожертвовал городу око​ло 900 своих полотен, гравюр и рисунков. За два года до этого художник уже подарил музею своего имени «Пор​трет Хайме Сабартеса в голубом» (1901) и знаменитую серию «Менины» (1957).

Музей Пикассо в Барселоне открыл свои двери 9 марта 1963 г. Так как Пикассо находился в оппозиции к правительству генерала Ф. Франко, музей первона​чально он назывался Собранием Сабартеса. Основу его коллекции составили работы Пикассо, подаренные го​роду Хайме Сабартесом-и-Гуалем, близким другом ху​дожника и его личным секретарем с 1935 г. Ныне музей занимает комплекс из пяти средневековых дворцов в Готическом квартале Барселоны, а в его постоянной эк​спозиции представлено более 3500 работ Пикассо. Боль​шинство этих произведений относятся к раннему этапу творчества художника (некоторые даже выполнены им еще в 9-летнем возрасте), к так называемым голубому и розовому периодам, когда Пикассо жил и творил в Бар​селоне. По существу, это самое исчерпывающее собра​ние его ранних работ.

Экспозиция музея состоит из трех разделов: жи​вопись и рисунки, гравюры и керамика. В первом — картины и рисунки Пикассо, начиная от первых его художественных опытов, относящихся к периоду жиз​ни и учебы в Ла-Корунье, Барселоне и Мадриде, вплоть до отъезда в Париж в 1904 г. Все работы размещены в хронологическом порядке, поэтому посетители могут проследить все этапы творческого роста молодого ху​дожника. Вершиной коллекции, несомненно, является «Менины» — серия из 59 вариаций на темы прослав​ленных шедевров Веласкеса. Другая ключевая работа, «Арлекин», относится к 1917 г., когда Пикассо работал в Риме вместе с балетной труппой Сергея Дягилева и познакомился со своей будущей женой, русской бале​риной Ольгой Хохловой. Впоследствии он отправился вместе с ней в Барселону, чтобы представить ее сво​ей семье, и провел несколько месяцев в столице Ката​лонии. К этому периоду относятся «Арлекин» и еще несколько важных работ, отмечающих переход худож​ника от кубизма к переосмыслению классицизма, что, по-видимому, объясняется впечатлениями, получен​ными им в Италии.

Музей располагает превосходной коллекцией гра​вюр художника. Особенно полно представлен период 1962—1972 гг. В истории гравюры Пикассо — одна из ведущих фигур, из-за его неоспоримого мастерства, обилия новшеств, которые он использовал, плодови​тости и богатства используемых методов. Отдел ке​рамики включает в себя 41 работу Пикассо. Все они были созданы между 1947 и 1965 гг. и наглядно де​монстрируют иконографические и технические нов​шества, введенные Пикассо в искусство керамики. Эта коллекция была подарена музею вдовой художника Жаклин в 1982 г.

7.7. Музей Сальвадора Дали

Правильное название этого музея — Театр-музей Сальвадора Дали. Он построен на развалинах театра, сгоревшего в 1939 г., когда полыхавшая в Испании гражданская война добралась и до небольшого ката​лонского городка Фигерас. Именно здесь, в семье провинциального нотариуса, родился в 1904 г. Сальва​дор Дали — противоречивый, эксцентричный, нико​го не оставляющий равнодушным художник, «король сюрреализма», ставший одним из символов XX в.

«В шесть лет я хотел стать кухаркой, в семь — Напо​леоном. С тех пор мои амбиции неуклонно росли», — пишет художник в своей книге «Тайная жизнь Сальва​дора Дали, написанная им самим». Маленький Сальва​дор был застенчивым и ласковым и одновременно быс​трым и диким, с любопытным, проницательным взгля​дом. Чудесная природа Каталонии будила воображение впечатлительного ребенка. Сам Дали пишет о своей ро​дине как о «раненой земле, в пейзажах которой соеди​нились оборванные скалистые берега с разбивающими​ся о них беспокойными волнами».

С ранних лет он пытался привлечь внимание к сво​ей личности. Его беспокойная натура искала выхода, провоцируя родителей, а затем и публику эксцентрич​ными, шокирующими выходками. Со временем Саль​вадор превратился в фигуру почти легендарную. Изоб​ретя персонаж «Дали», великий мистификатор нико​му не раскрывал своего истинного «я», эксплуатируя имидж «сумашедшего гения».

Совсем недалеко от Фигераса расположен замок Пуболь, или замок Гала — памятник страстной любви художника. Гала — Елена Дмитриевна Дьяконова, родилась в России, в Казани. В возрасте 18 лет ее отправили в Швейцарию — лечить туберкулез, где она познакомилась со своим первым мужем, Полем Элюаром. С Дали она встретилась в 1929 г. Официальн они поженились лишь в 1948 г., после смерти Элюара. А замок для своей жены Дали прибрел двадцат лет спустя, и на протяжении всех последних лет их совместной жизни он служил летней резиденцие Галы, куда сам Дали мог войти только с ее письменного разрешения. Интерьеры замка созданы по рисункам Дали — все картины, скульптуры, мебель, украшения выдержаны в его неповторимом стиле.

За 70 лет своей творческой жизни Дали создал более 1200 полотен, тысячи рисунков, скульптур, украшений, написал ряд сценариев и снял вместе с Бонюэлем фильм «Андалузский пес», ставший классикой сюрреализма. Апофеозом творчества Дали стал его театр-музей, многообразный, как сама жизнь, в которой эксцентричный художник исполнял роль комедианта.

Идея создания этого музея зародилась у Дали в 1960 г. На протяжении четырнадцати лет он был полностью увлечен воплощением этого проекта в жизнь. Городские власти отдали в его распоряжение руины театра и предложили использовать их по его собственному усмотрению. Но вместо того, чтобы снести развалины, Дали решил восстановить здание, наскольк это было возможно. Так возник «музей-театр». Идея его заключалась в том, чтобы создать художествен​ное пространство, оказавшись в котором посетитель сможет без объяснений экскурсовода открыть для себя загадочный мир Сальвадора Дали...

На холме, в окружении кипарисов высятся тем​но-красные стены музея. Он был открыт 28 сентября 1974 г. На его крыше и башнях красуются гигантские яйца, балансирующие на тупом конце. Стеклянный купол парит над круглым внутренним двором. Здесь не встретишь обычных в таких местах групп турис​тов, внимающих объяснениям человека с указкой — каждый волен трактовать увиденное на свой лад. И, может быть, поэтому здесь нет типичной «музейной» тишины.
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Музей Сальвадора Дали

Гулкие стены многократно усиливают разноязы​кий говор толпы. К голосам людей примешиваются самые необычные звуки. Вот слышится таинственная, почти небесная музыка, и зеркальный крест с золо​тым распятием внутри приходит в движение... В дру​гом месте публика терпеливо ожидает своей очереди, чтобы, взобравшись по шаткой лестнице на спину одно​горбого верблюда с надписью «Кэмэл», увидеть сквозь специальную линзу интерьер одной из комнат музея: то что казалось обычной кушеткой, камином, вися​щими над ним картинами и занавесом, превращается в человеческое лицо. В другом зале рядом с картина​ми, в нишах-алтарях, обитых темно-красным «теат​ральным» бархатом и разукрашенных перьями фаза​нов, нагромождены рог носорога, хищные белые че​люсти таинственной рыбы, хрупкий скелетик летучей мыши... Здесь во всем — театр, во всем — игра. Самые обыденные предметы становятся здесь частью феери​ческого действа, в котором участвует каждый посе​титель.

Экспозиция музея, на первый взгляд, лишена вся​кой логики и являет собой смесь стилей и направле​ний, в которых работал мастер. Каждый посетитель в зависимости от своих интересов и фантазии откры​вает для себя мир великого сюрреалиста. А сюрреа​лизм — это мир, увиденный глазами пяти-шестилетнего ребенка, когда самые обыкновенные вещи кажут​ся сказочными и таинственными, а невероятное мы принимаем как само собой разумеющееся...

По гранитным плитам, которыми выложен пол цен​трального зала театра-музея, ежедневно проходят сот​ни людей. Но не каждый из них знает, что под одной из этих плит находится склеп, в котором покоится сам «король сюрреализма». Это решение Дали принял за несколько дней до смерти. Первоначально он завещал похоронить себя рядом с женой в Пуболе. В подвале замка, где похоронена Гала, до сих пор стоят два сарко​фага, Но один из них пуст — буквально в последнюю минуту Дали изменил свое решение. Впрочем, некоторые утверждают, что Дали с самого начала планировал разместить свой склеп в подвале музея-театра. Правду мы уже так никогда и не узнаем.

На плите, по которой ежедневно проходят тыся​чи ног, нет ни имени, ни дат жизни. Многие посетите​ли даже не замечают этой простой надгробной плиты. Такова была последняя воля художника.

В маленьком Фигерасе проживает всего 40 тыс. че​ловек, но ежегодно сюда, чтобы посетить знаменитый Театр-музей Сальвадора Дали, приезжает более 800 тыс. туристов. Во многом спорная и противоречивая фигура Дали, несомненно, наделенная огромным талантом, и после своей смерти заставляет своих поклонников са​мим решать — гений он или сумасшедший...

7.8. Город искусств и науки в Валенсии
Одно из наиболее выдающихся творений совре​менной европейской архитектуры, Город искусств и науки в Валенсии, в самые короткие сроки приобрел широчайшую популярность. По замыслу создателей, этот футуристический «город в городе» должен был ознаменовать наступление нового тысячелетия, а его «инопланетный» облик призван напоминать о том, что это музей современной, космической эры.

Автором этого гигантского комплекса (его пери​метр составляет около 7 км) является выдающийся испанский архитектор Сантьяго Калатрава (род. в 1951 г.), которого сегодня сравнивают с великим Антонио Гауди. Представить современную архитектуру без Калатравы просто невозможно. Построенный им «город в городе» располагается в самом центре Ва​ленсии, в осушенном русле реки Тури. После боль​шого наводнения 1957 г. реку пустили по новому рус​лу, проложенному к югу от города, а прежнее, осушен​ное, превратили в парк протяженностью 10 км, пересекающий центр города. Плоская равнина быв​шего правого берега Турии и была избрана в качестве места для постройки Города искусств и науки.

Огромный архитектурный комплекс был заложен в июле 1996 г. и вводился в строй поэтапно. Первой в 1998 г. открылась «Полусфера», в 2000 г. распахнул свои двери Музей науки принца Фелипе, в 2002 г. — крытая прогулочная галерея с висячими садами и самый боль​шой в Европе океанариум, и, наконец, в 2005 г. — пос​ледний объект, Дворец искусств королевы Софии.

Одно из самых впечатляющих сооружений — «Полусфера», или «Глаз мудрости». Это необычное строение, занимающее площадь 14 тыс. кв. м, спроек​тировано Сантьяго Калатравой в виде человеческого глаза, широко распахнутого навстречу тайнам космо​са. Этот удивительный глаз даже «мигает» при помощи стальных и стеклянных ставней, которыми управ​ляют гидравлические подъемники. Гигантская полу​сфера окружена прямоугольным бассейном площадью 24 тыс. кв.м, и кажется, будто она плывет по воде.

Под белоснежной бетонной оболочкой посетите​лей ожидает множество сюрпризов. На гигантском 900-метровом вогнутом экране площадью 900 кв. м и диаметром 24 м одновременно демонстрируются три аудиовизуальных программы: фильмы единственного в Испании кинозала IMAX, лазерное шоу Omniscam и показ астрономических эффектов в планетарии. Программы сопровождаются комментариями на че​тырех языках, транслирующимися одновременно по шести стереоканалам. Полностью компьютеризиро​ванная астрономическая система планетария демон​стрирует всю небесную сферу со звездами и планета​ми, а уникальное лазерное оборудование позволяет имитировать различные астрономические явления.

Центральная часть комплекса — Музей науки прин​ца Фелипе. Некоторые сравнивают это удивительное творение Сантьяго Калатравы со скелетом тиранозав​ра, другие видят в нем спинной хребет огромной доис​торической рыбы. Распахнувший свои двери для по​сетителей 13 ноября 2000 г., Музей науки принца Фе​липе ныне является одним из наиболее посещаемых музеев в стране. Здесь на трех этажах на площади 30 тыс. кв. м (общая площадь здания составляет 40 тыс. кв. м) раскинулись современные диалоговые экспозиции, позволяющие рядовому посетителю открыть для себя волнующий мир современной науки и на какое-то вре​мя почувствовать себя смелым экспериментатором, постигающим тайны мироздания. Это один из немно​гих современных музеев, где нет табличек со строгими надписями «Руками не трогать!», а посетители актив​но вовлекаются в процесс открытия мира. Тем самым люди учатся думать, наука теряет в их глазах характер окутанного тайной «жреческого» знания, доступного немногим. Научно-техническое образование самых широких слоев населения — одна из главных задач музея. Кроме того, музей является центром междуна​родных научных встреч и конференций.

Рядом с музеем располагается «Океанографик», или «Подводный город», — самый большой океана​риум Европы, где обитает около 45 тыс. рыб и других морских обитателей, принадлежащих приблизитель​но к 500 видам — от белых китов, моржей и морских львов до акул, дельфинов и мурен. Здесь представле​ны все главные морские экосистемы планеты, от Сре​диземноморья и Красного моря до холодных вод Ар​ктики и Антарктики. Общая площадь океанариума составляет 110 тыс. кв. м, а объем — около 42 млн л. В отличие от трех других основных зданий комплек​са, его строил не Калатрава, а другой испанский архитектор — Феликс Кандела. Помимо досуговой и об​разовательной, окенариум имеет еще важную науч​ную роль: он является крупным международным цен​тром по изучению флоры и фауны мирового океана. Научные и образовательные проекты контролируют​ся Международным научным комитетом, состоящим из известных специалистов, работающих в крупней​ших океанариумах, научно-исследовательских инсти​тутах и университетах Европы и США.

Сооружение Города искусств и науки заверши​лось с вступлением в строй в октябре 2005 г. величе​ственного оперного дома — Дворца искусств короле​вы Софии. На площади приблизительно 37 тыс. кв. м здесь разместились большой зрительный зал, учеб​ные классы, аудитория, театральная студия. Помимо зрелищной функции, Дворец искусств играет роль крупного учебного центра, воспитывая у молодежи интерес к танцу, театру и классической музыке.

За сравнительно короткое время Город искусств и науки стал одной из главных достопримечательнос​тей не только Валенсии, но и всей Испании. Ежегод​но его посещает около 4,5 млн человек.

7.9. Музей изящных искусств в Севилье
Сложившаяся в XVI в. на юге Испании севильская школа живописи дала миру целую плеяду величайших живописцев. Достаточно назвать имена Мурильо, Сурбарана, Веласкеса, Эрреры, Алонсо Кано, Вальдеса Леаля. С конца XVI в. севильская школа заняла ведущее место в испанском искусстве. Севилья притягивала к себе и художников других школ, сюда стремились по​пасть мастера из разных городов Испании.

Многие произведения севильских мастеров сегод​ня хранятся в Музее изящных искусств в Севилье. Он помещается в здании XVII в., построенном по про​екту архитектора Хуана де Овьедо. В 1810 г., во вре​мя французского нашествия, здание сильно постра​дало от пожара. 16 сентября 1835 г., после восстанов​ления, в нем был открыт музей.

После всех переделок и реконструкций здание му​зея представляет собой постройку, близкую класси​ческому стилю. Его фасад выходит на Музейную пло​щадь (Пласа дель Мусео), на которой в 1864 г. был ус​тановлен памятник Бартоломе Эстебану Мурильо, уроженцу Севильи, одному из крупнейших испанских художников XVII в. Мурильо и Сурбаран — два этих имени составили славу севильской школы. Вряд ли кто-либо мог соперничать с ними в известности и по​пулярности в родном городе. Сегодня эти имена со​ставляют славу Севильского музея изящных искусств. Этот музей может быть вполне справедливо на​зван городским — в нем преобладают работы масте​ров севильской школы. Если и встречаются произве​дения мастеров других школ, то они незначительны. Экспозиция музея насчитывает более 850 экспонатов, среди которых преобладает живопись. Скульптура занимает скромное место. Большинство картин было передано в музей из церквей и монастырей Севильи и ее окрестностей.

Для оформления вестибюля и внутренних дворов использована знаменитая севильская керамика. Заме​чательное керамическое панно находится во внутрен​нем дворе дель Алхибес. На нем изображена Мадон​на - покровительница монахов-доминиканцев. Панно выполнено Христофором Аугуста в 1577 г. Вестибюль и галереи внутренних дворов украшают изразцы, ра​нее находившиеся в монастыре Св. Павла (XVI в.).

На первом этаже музея есть несколько замечатель​ных работ севильских живописцев, среди которых мастерством, а также эмоциональностью образов вы​деляется «Благовещение», приписываемое Алехо Фернандесу. Рядом находится зал произведений Франсиско Пачеко. Этот художник родился в Санлукаре де Баррамеда, в молодости жил в Мадриде, затем в Толедо, где познакомился с Эль Греко. В зале представлены картины Пачеко на сюжеты из жизни святых, а также портреты. Наиболее интересные из них помещены в соседнем зале, получившем назва​ние зала Роэласа. В зале Пачеко выставлены также картины Алонсо Васкеса (работал с 1590 г.), среди которых находится известное полотно «Отплытие Св. Ноласко». На ней изображена сцена отплытия св. Ноласко в Алжир для выкупа попавших в плен христи​ан. В лодке сидит сам святой Ноласко, а рядом на носу с веслом в руках стоит лодочник, в котором многие видят знаменитого писателя Мигеля Сервантеса, ав​тора «Дон Кихота». Сцена из жизни святого пред​ставлена как реальный эпизод повседневной жизни. В зале Роэласа привлекает внимание огромная картина Хуана де Роэласа «Мучение св. Андрея» (1612). Это его лучшее произведение. Художник ро​дился в Севилье, но много лет работал в других горо​дах. В Севилье он провел последние годы своей жиз​ни. В молодости художник жил в Италии, влияние которой сказалось на его творчестве. Полотно Роэла​са - самое большое не только в музее (5,2 хЗ,4б м), но вообще среди произведений той эпохи.

Любопытна история этой картины. Она была оце​нена севильскими художниками в 1 тыс. дукатов, но заказчик не хотел выплачивать Роэласу эту сумму, счи​тая се чрезмерной. Тогда картина была послана для вто​ричной оценки во Фландрию, где фламандские масте​ра оценили ее в три раза дороже. Такая оценка говорит не только о признании ее высокого профессионально​го уровня, но и о каких-то сторонах дарования худож​ника, оказавшихся близкими фламандцам.

В отдельной комнате экспонируется единственная в музее картина Эль Греко (1541—1614) — портрет сына художника, Хорхе Мануэля Теотокопули. Картина под​писана полным именем мастера, грека по происхожде​нию, учившегося в Италии, затем переехавшего в Испа​нию, где он прожил до конца Жизни. Известно, что у Эль Греко были постоянные заказчики в Севилье, где с кон​ца XVI в. существовал оживленный художественный рынок. Картинами торговали очень широко, так как бес​конечное количество самых разных людей всех званий и сословий охотно приобретали здесь полотна перед своим отъездом в Америку. Картины Эль Греко пользо​вались настолько большим успехом, что художник по​ручил своему ближайшему помощнику специально сле​дить за отправкой полотен в Севилью.

Но если портрет Эль Греко — единственная кар​тина художника в музее, то творчество Франсиско де Сурбарана (1598—1664), вся жизнь которого была связана с Севильей, представлено здесь самыми вы​дающимися полотнами мастера. «Апофеоз Св. Фомы Аквинского» (1631) — лучшее из полотен Сурбарана. Художник получил заказ на эту большую картину от коллегии Св. Фомы. Полотно поражает необычайной мощью, величием и монументальным размахом, звуч​ностью и силой цвета. Вверху изображены слева Христос и Мария в нежных голубовато-розовых одеж​дах, и справа — св. Петр и св. Доминик. Они выглядят почти видением среди легких, серебристых, тающих облаков, раскинувшихся по обе стороны от излучаю​щего свет голубя — Святого Духа. Средняя часть кар​тины отличается необычайной пластической мощью. В центре стоит Фома Аквинский, по бокам восседа​ют отцы Церкви. Характерное лицо Фомы Аквинского делает вполне справедливым предположение, что оно написано с эконома Коллегии св. Фомы — Нуньеса де Эскобара. Черно-белые одежды монаха доми​никанского ордена, в которые облачен св. Фома, пре​красно гармонируют с насыщенными красными и голубыми с золотым узором одеяниями отцов Церкви. В картине преобладают два тона—золотистый и крас​ный, создавая величаво-торжественную атмосферу события. Кажется, что в этом полотне Сурбаран дос​тиг такого единства всех живописно-пластических компонентов, такой значительности образов, которых нет ни в одной из его картин. Современники призна​ли его лучшим произведением Сурбарана.

С конца 30-х и до середины 40-х гг. XVII в. Сурба​ран писал серию «святых женщин». По существу, это современницы художника, молодые севильянки, изображенные им под видом различных святых. В них есть особая привлекательность лирического характера, хотя мастер очень сдержан в проявлении чувств и эмоций. Грация и естественное благородство, особая гордели​вая манера отличают наиболее привлекательные обра​зы этой серии. Смелостью и тонкостью красочных со​четаний выделяются изображения св. Инесы, одетой в лиловое платье и желтое покрывало, и особенно св. Доротеи в платье изысканных лиловатых тонов и жел​том полосатом шарфе. Это подлинный живописный шедевр. Исследователи считают, что картина «Св. До​ротея» относится к серии «сивилл», написанных для госпиталя де ла Сангре в Севилье в период 1640— 1650 гг.

В мужских образах святых и в портретах Сурба​ран с большим вниманием относится к выявлению ха​рактера и внутреннего состояния человека. К числу таких превосходных картин принадлежит портрет мис​сионера Луиса Бельтрама (1525—1585). Как никто другой, Сурбаран умел использовать выразительность белого цвета в одеждах, придавая своим полотнам ка​кую-то особую торжественную ясность и величавость.

Впечатляет необычная по цвету «Мадонна де лас Куэвас» («Мадонна— покровительница картезиан​цев»). Больше всего поражают в картине сочетания красных и голубых тонов и какой-то особый сияю​щий светлый тон одежд коленопреклоненных мона​хов. Истинно «сурбарановской» красотой отличает​ся натюрморт — цветы у ног Мадонны.

В XVII в. эта картина хранилась в сакристии кар​тезианского монастыря в Севилье. Для того же мона​стыря Сурбаран написал и картину «Чудо в трапез​ной монастыря при посещении ее Гуго Гренобльским» (1630). Согласно легенде, монахи, нарушив пост, ели мясо, которое при появлении св. Гуго во время трапе​зы превратилось в угли. Сила воздействия картины — в необычайной пластической выразительности фи​гур и цвета, сиянии белых тонов в соседстве с голубы​ми и розовыми.

Бартоломе Эстебан Мурильо (1617—1682) насле​довал славу и популярность Сурбарана в своем род​ном городе. Среди его многочисленных картин, выс​тавленных в музее, «Мадонна с салфеткой» — одна из самых прославленных. Она дает представление о тех качествах, за которые Мурильо высоко ценился в свое время и ценится сейчас. Русский путешественник XIX в. В.П. Боткин, побывавший в Севильском му​зее, в своих «Письмах об Испании» писал: «Мадонны Мурильо — увлекательные прелестные севильянки со всей живостью и выразительностью своих физионо​мий». Столь же восторженно отзывался он и обо всей живописи Мурильо.

Современником Мурильо и его коллегой по Ака​демии был Хуан Вальдес Леаль (1622—1690), работав​ший в Севилье и Кордове. Этот талантливый мастер отразил в своем творчестве многие стороны культуры Испании второй половины XVII в. Он любил эффекты освещения, ирреальный свет, но вместе с тем умел с почти материальной осязательностью передавать пред​меты — блеск ювелирных украшений, листы и переплеты книг, прозрачность стекла... В Севильском му​зее хранится несколько работ Вальдеса Леаля, к числу которых относится философско-аллегорическое по​лотно «Конец земной славы».

Кроме живописи периода расцвета севильской школы в музее экспонирован целый раздел искусств XIX—XX вв. Однако этот период определяют полотна местных художников, не отличающихся высоким художественным уровнем.
Вопросы для самоконтроля:

1.Какова история создания Национального музея живописи и скульптуры Прадо и периоды формирования его коллекций? 
2.Расскажите о меценатской деятельности барона Ганса Генриха Тиссена-Борнемиссы.
3.Работы каких великих художников современности хранятся в музее королевы Софии? 
4.В чем состояла первоначальная цель Национального археологического музея? 
5. Какой проблеме посвящена постоянная экспозиция Национального археологического музея? 

6.Расскажите об истории создания Национального музея Каталонии.
VIII МУЗЕИ ИТАЛИИ

8.1. Капитолийские музеи
Многим из нас еще с детства знакомы легенды, повествующие о ранней истории Рима: о братьях Ромуле и Реме, вскормленных молоком волчицы, о гусях, спасших Рим от нападения галлов. В любом школьном учебнике, в любой книге, посвященной искусству Древнего Рима, можно найти изображения «Капитолийской волчицы», «Мальчика, вынимающего занозу», «Умирающего галла»...

Эти хрестоматийные скульптуры, как и все, что связано с древнеримской историей, сегодня можно увидеть во дворцах-музеях, увенчивающих вершину Капитолийского холма в Риме. Фасады дворцов вы​ходят на площадь, созданную по проекту великого Микеланджело. Само это место буквально дышит ис​торией. Здесь некогда высился храм Юпитера — центр общественной жизни Древнего Рима. У его стен шу​мел рынок, здесь обнародовались императорские декреты и собирались римские граждане для обсуждения важных дел. Здесь «гуси Рим спасли», своим галдежем разбудив стражу во время ночной вылазки галлов; здесь после убийства Цезаря Брут обратился с пламенной речью к римлянам; здесь Сивилла предсказала импе​ратору Августу рождение Христа. Здесь в 1341 г. вен​чали лавровым венком великого поэта Петрарку.

В 1536 г. по случаю прибытия в Рим императора Карла V площадь Капитолия была реконструирова​на. Микеланджело задумал ее как театральную сцену. Взгляду человека, поднимающегося по великолепной мраморной лестнице на вершину Капитолийского холма, открывался прекрасный ансамбль дворцов Палаццо деи Сенатори (Дворец Сенаторов), Палаццо деи Консерватори (Дворец Консерваторов) и Палац​цо Нуово (Новый дворец). Дворец Сенаторов, пере​строенный из старой ратуши по проекту Микеланд​жело, был украшен новым фасадом, балконом и лестницей, у основания которой стоят древние мраморные статуи (I в.), олицетворяющие реки Тибр и Нил, а центральная статуя богини Минервы является сегод​ня своеобразным символом Рима. Фасад дворца ук​рашают герб римского сената и буквы S.Р.Q.R. — «Senatus Populusque Romanus», «Сенат и народ Рима».

Это торжественное оформление как бы готовит посетителя Капитолия к тому, что ждет его в анфила​де парадных дворцовых залов. Такую же роль играет и знаменитая конная статуя императора Марка Авре​лия (180 г. н.э.). Это единственная из бронзовых кон​ных статуй, оставшихся от Древнего Рима. Прежде памятник был покрыт позолотой, следы которой кое-где видны и поныне. В Риме бытует поверье, что Суд​ный день настанет, когда статуя Марка Аврелия вновь засияет позолотой.

Когда-то статуя стояла в центре Капитолийской площади, а ныне увидеть ее можно в застекленной нише во дворе Палаццо Нуово. Этот дворец, строго говоря, и носит название Капитолийского музея, од​нако из-за близкого соседства и ансамблевого единства весь комплекс капитолийских дворцов сегодня называют Капитолийскими музеями.

Капитолийский музей (Палаццо Нуово) — первая в европейской истории галерея художественных со​кровищ, открытая для обозрения широкой публики. Начало ей было положено в 1471 г., когда папа Сикст IV передал в дар римлянам несколько древних скульптур. В дальнейшем коллекция музея также в основном по​полнялась за счет собраний Ватикана. Например, папа Пий V подарил Капитолийскому музею коллек​цию статуй греческих и римских богов. Сюда поступа​ли и древние скульптуры, в изобилии обнаруживав​шиеся в римской земле при строительных работах.

Современный Капитолийский музей — настоя​щая сокровищница искусств. Здесь выставлены зна​менитые римские скульптуры «Умирающий галл» (другое название — «Умирающий гладиатор»), пол​ная девичьего изящества и стыдливости «Венера Ка​питолийская», «Дискобол», «Отдыхающий сатир» Праксителя. Здесь можно познакомиться с лучшей в мире коллекцией римской портретной скульптуры. В зале Философов — десятки бюстов античных муд​рецов, среди которых можно узнать Сенеку и Лукре​ция. За ним следует зал Императоров со знаменитым скульптурным портретом Юлия Цезаря. Вся история императорского Рима оживает в этих стенах: одрях​левший, коварный Тиберий, буйный Калигула, без​вольный чудак Клавдий, Нерон с капризным лицом, обжора Вителлий, остроумный и рачительный Веспасиан, «божественный» Тит, свирепый Домициан, мудрый Траян, алчный Север, поклонник прекрасно​го Адриан, безалаберный красавец Коммод, изваян​ный в образе Геркулеса... Другие залы музея украша​ют скульптуры и бюсты римских матрон с затейли​выми прическами, надменных патрициев с брезгливо поджатыми губами, богатых дельцов, цирковых наез​дников, актеров. В эту пеструю компанию «затесал​ся» даже один древнеримский сапожник. 

Во дворе Палаццо деи Консерватори, стоящего на противоположной стороне площади, посетителя встречают фрагменты колоссальной статуи импера​тора Константина Великого. Она представляла собой огромную конструкцию из деревянных балок, задрапированных гигантской парчовой тогой. Мраморными были только голова, руки и ноги. Только они и сохра​нились до наших дней, и теперь лежат во дворе по отдельности; на их фоне очень любят фотографиро​ваться туристы.

В многочисленных залах музея собрана богатей​шая коллекция картин, гобеленов, мозаик, древних саркофагов и барельефов, изделий из бронзы. Здесь хранится подлинник знаменитой на весь мир «Капи​толийской волчицы», созданной на рубеже VI—V в. до н.э. этрусским мастером Вулкой. Она была уста​новлена на Капитолийском холме в ознаменование великого для Рима события — свержения власти эт​русских царей. В 65 г. до н.э. статуя была повреждена молнией: на ее задних лапах и сегодня можно заме​тить оплавленные места. В числе других прославлен​ных сокровищ музея — хрестоматийный бронзовый «Мальчик, вынимающий занозу», «Бюст дамы» эпо​хи Флавиев (I в. н.э.), подаренный музею монахом Джузеппе Фонсека, министром при дворе португаль​ского короля Иоанна V. Не менее известен бюст Бру​та (III—II вв. до н.э.) — яркий пример этрусско-италийского искусства. Примечательны покрытые эма​лью глаза Брута, придающие его взгляду особую выразительность.

Второй этаж дворца занимает пинакотека. Среди картин старых мастеров — полотна Тинторетто, Веронезе, Беллини, Тициана, Гверчино, Веласкеса, Рубенса, Ван Дейка и Караваджо, в числе работ которого особен​но выделяются «Цыганка» и «Иоанн Креститель».

8.2. Галерея Боргезе
Римская Галерея Боргезе была основана в XVII в. кардиналом Сципионом Боргезе, известным мецена​том и собирателем произведений искусства. Для раз​мещение своей коллекции он построил дворец, позже получивший название виллы Боргезе. В 1633 г., неза​долго до смерти, кардинал, стремясь сохранить кол​лекцию в целости, передал ее в ведение специальной комиссии, которая должна была следить за выполне​нием его воли: по условиям завещания, собрание кар​тин и скульптур не могло быть разделено и должно было в целости переходить от одного наследника к другому.

В начале XIX в. тогдашний владелец виллы Камилло Боргезе женился на Полине Бонапарт, сестре императора Наполеона, молодой экстравагантной женщине, любившей шокировать римское высшее общество скандальными выходками. Она согласилась позировать полуобнаженной знаменитому скульпто​ру Канове, изобразившему ее в виде Венеры-победи​тельницы, грациозно возлежащей на ложе и держа​щей в левой руке яблоко, врученное ей Парисом. Эта работа вызвала настоящий «скандал в благородном семействе». Боргезе показывали скульптуру лишь своим близким друзьям — и то по вечерам, при свете свечей. Потом часть коллекции по настоянию венце​носного родственника семьи — Наполеона — была пе​ревезена в парижский Лувр. Однако, несмотря на это, экспозиция галереи Боргезе и сегодня остается чрез​вычайно интересной: здесь собраны великолепные античные скульптуры и мозаики, бюсты римских императоров, картины Гирландайо, Доменикино, Ра​фаэля, Караваджо, Тициана, Ботичелли, Веронезе.

Официально датой основания галереи принято считать 1902 г., когда частная коллекция семьи Бор​гезе была приобретена итальянским государством и открыта для широкой публики. Как и все галереи Рима, Галерея Боргезе невелика и значительно уступает и миланской галерее Брера, и знаменитым фло​рентийским Галереям Уффици и Питти.
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Галерея Боргезе  

Нижний этаж галереи занимает коллекция скуль​птуры, включающая ряд образцов античной пласти​ки и лучшие произведения Лоренцо Бернини (1598-1680), выдающегося архитектора и скульптора ита​льянского барокко. Коллекция скульптур Бернини в Галерее Боргезе заслуженно пользуется всемирной славой. В галерее находится 11 его скульптур — ни один музей мира не может похвастать таким количе​ством работ этого мастера. В их числе — «Бюст кар​динала Шипионе Боргезе», «Давид», «Аполлон и Даф​на» и прекрасная терракотовая модель для конного памятника Людовика XIV, которую Бернини выполнил в 1678 г., участвуя в конкурсе в Версале (жюри, однако, предпочло менее экспрессивную, но более тор​жественную статую Жирардона).
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Апполон и Дафна, Бернини

На втором этаже разместилась пинакотека, славя​щаяся картинами Рафаэля («Мужской портрет» и «Положение во гроб»), Корреджо («Даная»), много​численными произведениями Караваджо и Паоло Веронезе («Св. Антоний, проповедующий рыбам» и «Иоанн Креститель»). Подлинными шедеврами гале​реи Боргезе являются необычайно живой «Мужской портрет» Антонелло да Мессина (ок. 1473) и прекрас​ные полотна Тициана. Его «Земная и небесная любовь» (ок. 1515) проникнута воспоминаниями об ушедшем друге — знаменитом художнике Джорджоне. Она по​коряет ощущением гармонии и драгоценности мира, которое воплотилось и в тихом, удивительно простор​ном пейзаже, и в золотистости неба, и в теплой ласко​вости воздуха, и в свежести красок человеческого тела, в том, как струятся по обнаженным женским плечам золотые локоны волос. В этой картине есть недостаю​щее образам Рубенса сочетание чувственно-полнокровного и в то же время изысканного, даже бережного восприятия природы, человека, наготы.

Вторая замечательная картина Тициана, храняща​яся в Галерее Боргезе — «Венера, завязывающая гла​за Амуру» (написана после 1565 г.). Это прекрасный образец поздней живописной манеры мастера.

Помимо галереи на территории парка Боргезе раз​мещаются музей старинных пушек, многочисленные фонтаны и монументы, уникальные водяные часы. Здесь сохранился и дом, в котором имел обыкнове​ние отдыхать великий Рафаэль.

8.3. Национальная римская галерея (Галерея Барберини)   

Национальная римская галерея, самая молодая художественная коллекция Рима. Однако здесь со​брано большое количество первоклассных произве​дений итальянских мастеров XIX—XVI вв. Среди га​лерей Рима это собрание выделяется вполне совре​менной экспозицией; Ватиканская пинакотека, галереи Боргезе и Дориа-Памфили выглядят на ее фоне довольно старомодно.

Национальная римская галерея разместилась в двух зданиях, одним из которых является палаццо Бар​берини. В 1625 г. папа римский Урбан V из рода Барберини купил этот дворец у герцога Сфорца, после чего была произведена его значительная реконструкция. Во внутренней отделке дворца большое участие прини​мал известный художник Пьетро да Кортона. До сих пор во дворце Барберини сохранилась его прославленная роспись плафона главного зала, где в сложных, пол​ных безудержной фантазии картинах переплелись хри​стианские и мифологические аллегории.

Стены залов дворца были украшены гобеленами. Они выпускались фабрикой, которая находилась в со​седнем здании и была основана в 1635 г. одним из пле​мянников папы — кардиналом Франческо Барберини. Он же собрал и богатейшую библиотеку. В 1902 г. эта библиотека была передана в Ватикан, а сам дворец в 1930 г. приобрело итальянское государство. Вскоре его второй этаж со знаменитыми росписями Пьетро да Кортона был отдан под Национальную галерею.

Художественные собрания галереи возникли из слияния нескольких крупных частных коллекций. В основу его легло собрание кардинала Неро Корсини, дворец которого является второй частью галереи. Этот дворец кардинал купил в 1737 г. Для убранства его залов и комнат приобретались самые лучшие про​изведения изобразительного и прикладного искусст​ва, и уже к 1740 г. коллекция Корсики насчитывала 600 полотен. Спустя полтора века князья Томмазо и Андреа Корсини подарили коллекцию итальянскому государству. Позже она пополнилась собранием герцога Дж. Торлониа, сюда же поступили 187 картин из Галереи дель Монте ди Пьета. Таким образом в па​лаццо Корсини собрались несколько больших коллек​ций, поэтому встал вопрос об их объединении в одно собрание. Так в 1895 г. была образована Национальная галерея античного искусства. Позже она вошла в со​став Национальной римской галереи.

В палаццо Барберини сейчас находится собрание картин, написанных до XVII в., а в палаццо Корсини экспонируется более поздняя живопись. К числу со​кровищ Национальной галереи принадлежат картины «Мадонна с Младенцем» Симоне Мартини, триптих «Страшный суд» Фра Анджелико, «Святая Магдали​на» Пьеро ди Козимо, «Портрет дворянина» работы Бартоломео Венето, «Портрет Форнарины» Рафаэля, «Святое семейство» Фра Бартоломео, «Портрет Стефано Колонна» Бронзино. Очень интересен «Нарцисс» Караваджо. Превосходен «Портрет Филиппа II» кис​ти Тициана, где в облике испанского короля подчерк​нуты болезненно-мечтательная усталость и одновременно холодная решимость фанатика. Другой работой Тициана, хранящейся в музее, является авторская ко​пия знаменитого полотна «Венера и Адонис», написан​ного в 1554 г. по заказу короля Карла V. Картина эта имела такой ошеломляющий успех, что художник по​вторял этот сюжет с небольшими вариациями несколь​ко раз. В галерее хранится один из таких вариантов. Он происходит из собрания шведской королевы Кристины. После ее смерти в 1689 г. картина побывала в нескольких коллекциях, а потом была приобретена гер​цогом Торлониа и подарена им Италии.

Тинторетто представлен в Национальной римской галерее картиной «Христос и грешница», проникнутой состоянием тревожной напряженности. Изображая еван​гельский сюжет, Тинторетто интересуется не столько самим событием, сколько состоянием людской толпы, охватившим ее после слов Иисуса Христа. Тревога, ов​ладевшая людьми, наполняет и природу. Несмотря на то что действие разворачивается под гигантским портиком, у зрителя складывается впечатление, будто оно происходит в бескрайнем пространстве. Этому способ​ствует виднеющееся в разлете гигантских арок море, сливающееся с простором неба, по которому плывут свинцовые тучи. Для увеличения экспрессии Тинторет​то использует прием удлинения человеческих фигур, свойственный маньеризму.

Такой же прием использует на своих полотнах Эль Греко. В Римской национальной галерее хранятся два из трех полотен, написанных им для алтаря школы ав​густинцев в Мадриде — «Поклонение пастухов» и «Крещение Христа». По предположениям некоторых искусствоведов, они являются повторением алтарных картин или эскизов к ним. Из других картин художни​ков-неитальянцев, хранящихся в Римской галерее, особенно примечателен известный «Портрет Генриха VIII, короля Англии» работы Гольбейна.

8.4. Галерея Уффици
Флоренция — столица Тосканы, раскинувшаяся среди зеленых пологих холмов, на берегах реки Арно. Это город-легенда, настоящая столица искусств. С Флоренцией связаны имена Донателло, Мазаччо, Ботичелли, Бенвенуто Челлини, Брунеллески. Отсю​да берут свое начало истоки нового искусства Европы.

С набережной Арно через изящную арку можно попасть на знаменитую улицу Уффици. Созданная Джордже Вазари в середине XVI в., она пролегла меж​ду двумя одинаковыми домами, в свое время пред​назначавшимися для различных служб и учреждений двора герцога Козимо I Медичи. Отсюда и происхо​дит название Уффици (от «Ufficio» — служба), дав​шее имя и разместившейся в этих зданиях знаменитой художественной галерее, являющейся одной из самых значительных картинных галерей в Европе и самым обширным в Италии собранием живописи.

Галерея Уффици занимает верхний этаж двух зда​ний, образующих улицу Уффици. Уже в XVI—XVII вв. их лоджии и так называемая трибуна предназначались для произведений искусств, собранных герцогами Медичи. В XIX в. из коллекции Уффици были выде​лены разделы скульптуры эпохи Возрождения и раз​личных археологических редкостей, перешедшие со​ответственно в галерею Барджелло и в Археологичес​кий музей. Из прославленных античных произведений Галерея Уффици сохранила лишь несколько статуй, размещенных в «трибуне» еще во времена герцога Козимо III (XVIII в.). Это, в частности, знаменитая «Ве​нера Медичи» — греческая статуя конца IV в. до н.э., открытая на вилле Адриана в Тиволи в 1680 г. и приве​зенная во Флоренцию в 1717 г. вместе с «Рабом-то​чильщиком» пергамской школы III—II вв. до н.э.

Собрание живописи Галереи Уффици — самое об​ширное в Италии и в отличие от других коллекций весьма разностороннее: кроме итальянских картин здесь имеются прекрасные образцы искусства Нидер​ландов, Германии, Фландрии, Голландии и Франции. Поистине, это галерея шедевров, и чувствуешь это уже в первом зале, где внимание привлекают произведе​ния Чимабуэ («Мадонна на троне», ок. 1285), Дуччо («Мадонна Руччелаи») и особенно — Джотто. «Ма​донна со святыми и ангелами» (ок. 1310), выполнен​ная Джотто для церкви Всех Святых во Флоренции, находится рядом с произведениями Чимабуэ и Дуч​чо, и это сравнение с потрясающей очевидностью дает понять всю грандиозность переворота в искусстве со​вершенного этим великим мастером. Джотто полнос​тью отверг принцип «иконы», и традиционный образ Марии с Младенцем приобрел у него характер торже​ственной, но абсолютно человечной сцены. Богома​терь Джотто спокойно и торжественно восседает на троне, ее фигура и голова держатся прямо, складки покрывала падают почти отвесно. Спокойствие и по​чти античная ясность черт лица Мадонны позволяют избежать ощущения ирреальности. Величавая фигу​ра Богоматери исполнена большого человеческого достоинства.

В соседнем зале находится триптих, центральная часть которого представляет «Благовещение», выпол​ненный в 1333 г. Симоне Мартини (1285—1344). Это лучшее произведение этого великого мастера из Сие​ны. Его «Благовещение» волнует нервными ритмами, почти безрассудной порывистостью фигур, сочетани​ем роскошного золотого фона и ювелирного тисне​ния одежды ангела с изысканной смелостью, с кото​рой поверх золота брошены голубые тени...

В XIV в. сосредоточенность Джотто на образе че​ловека сменяется все более расширяющимся интере​сом к разнообразию и богатству окружающего мира. Джентиле да Фабриано (1360 — ок. 1427) наиболее полно воплотил это мировосприятие в своем «Покло​нении волхвов» (1423). С какой любовью и старательностью он заполняет все поле огромной картины мно​гочисленными фигурками! Подобно средневековому хронисту — увлеченно и в то же время с редкой об​стоятельностью — да Фабриано повествует как об ос​новном, так и о второстепенном, с ювелирной тща​тельностью выписывая каждую деталь.

Прекрасную коллекцию итальянской живописи второй половины XV в. открывают портреты герцога Урбинского Федериго да Монтефельтро и его жены Баттисты Сфорца, выполненные в 1465—1466 гг. Пье​ро делла Франческа. В этих портретах с особым достоинством проявляется характерная для искусства этого времени строгая объективность изображения человека, являющаяся в большой мере и знаком ува​жения художника к своему лишенному внешнего оба​яния, но необычайно значительному герою. Особен​но интересен портрет герцога Монтефельтро. Его рез​кий, неправильный профиль полон невозмутимого достоинства и исполнен такого же спокойствия, как и расстилающийся вдали пейзаж Умбрии.

В Галерее Уффици находится лучшее и богатей​шее в мире собрание картин Сандро Боттичелли (1444/45—1510). Среди его ранних работ в особен​ности привлекает «Портрет юноши, держащего в ру​ках медаль с изображением Козимо Медичи» (ок. 1474). Это образ, отмеченный особой внутренней энер​гией. Она чувствуется и в четкости форм мускулис​того лица, и в холодной пристальности взора, и в цепкой силе рук, как клещами сжимающих золотую медаль. Во взоре юноши затаилась задумчивость — это взгляд человека, решительная натура и ясный разум которого впервые на миг погрузились в размышления о самом себе, о собственном предназначе​нии... И чем больше всматриваешься потом в карти​ны Боттичелли, тем яснее выступает в его творчестве противоречие между отчетливо выраженным тяготе​нием к воплощению волевых характеров и необъяс​нимой на первый взгляд мечтательностью. Эту меч​тательность иногда считают наиболее характерной чертой творчества Боттичелли. В нем присутствует настойчивое стремление воплотить ту хладнокровную страстность, которая особенно отчетливо проявляет​ся в прекрасном «Поклонении волхвов» (ок. 1477), хранящемся в Галереи Уффици.

В том же зале находятся «Аллегория весны» (ок. 1478), «Минерва и кентавр» (ок. 1485) и знаменитое «Рождение Венеры» (ок. 1485). В «Аллегории весны» Боттичелли изображает благоуханную глубину леса, темно-зеленую листву деревьев, сквозь которую про​глядывает чистая голубизна неба, густую, усыпанную цветами траву. Это образ земного рая, где чувствует​ся ласковое дыхание ветерка. И все же эта картина вызывает в душе чуть щемящую грусть. Ее рождает хрупкая неустойчивость фигур — невесомых, почти призрачных. Кажется, подуй чуть сильнее ветер — и исчезнут унесенные им танцующие грации, Флора, нимфа и сатир, опустеет и погрустнеет «земной рай»... В картине «Рождение Венеры» почти физически ощущается дуновение прохладного ароматного ветер​ка, который кружит розовые лепестки облетающих яблоневых цветов, играет золотыми волосами Вене​ры. Впечатление хрупкости фигур здесь усиливается. Боттичелли настолько высветляет краски, что своими нежными тонами его полотно напоминает выцвет​шие фрески; рисунок становится как бы вьющимся, почти орнаментальным, хотя и сохраняет четкость. 
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Рождение Венеры. Ботичелли

Более поздние произведения Боттичелли приоб​ретают нервную, почти отчаянную взвинченность. Таково «Благовещение» (ок.1490), где все кажется взметенным порывом ветра.

В соседнем зале находится «Портрет кардинала Карло Медичи» (ок. 1468) работы Андреа Мантеньи — небольшая картина, поражающая заключенной в ней страстностью. Бронзовое от загара, изборожденное  резкими морщинами лицо кардинала кажется опаленным снедающим его внутренним огнем.

Среди картин итальянских мастеров конца XV в. интересны работы Доменико Гирландайо («Поклонение волхвов», 1487), Филиппино Липпи («Поклоне​ние волхвов», 1496), Луки Синьорелли («Распятие», «Мадонна с Младенцем на фоне пейзажа») и Пьетро Перуджино («Мадонна с Иоанном Крестителем и Св. Себастьяном», 1493). В том же зале находится «Кре​щение Христа» (ок. 1470) работы Андреа Верроккьо, где фигура ангела, повернутого в профиль, была ис​полнена юным Леонардо да Винчи. Рядом — «Поклонение волхвов», созданная Леонардо в 1481 г.; эта кар​тина не была окончена.

В правом крыле галереи собраны художественные произведения XVI—XVII вв. Эта часть коллекции уже не производит того почти ошеломляющего впе​чатления, как раздел XV—XVI вв., хотя здесь есть ве​ликолепные произведения Микеланджело («Святое семейство», 1504—1505), Рафаэля («Портрет Франческо Мария, герцога Урбинского», «Мадонна со щег​ленком» (ок. 1506), «Портрет папы Льва X с кардина​лами Джулио Медичи и Лодовико Росси» (1518— 1519), «Портрет Юлия II»), Тициана («Флора» (ок. 1515), «Портрет мальтийского рыцаря» (ок. 1518) и созданная в 1538 г. «Венера Урбинская»).

Галерея Уффици обладает большой коллекцией нидерландской и немецкой живописи XV—XVI вв., в которую входят знаменитый «Алтарь Портинари» Гуго ван дер Гуса (ок. 1476—1478), а также картины Альбрехта Дюрера. К числу бесспорных шедевров га​лереи относится также картина «Мальчик, строящий карточный домик» Шардена.

8.5. Галерея Академии изящных  искусств во Флоренции
Галерея Академии — один из самых известных музеев Флоренции, хранящий в своих стенах вели​колепное собрание скульптурных работ Микеланджело, в числе которых— знаменитый «Давид». Исто​рия этого художественного собрания берет свое нача​ло в XVIII в., хотя флорентийская Академия искусств была основана еще раньше — в середине XVI в., при участии Джордже Вазари, Анджеле Бронзино и Бартоломео Амманнати, и первоначально именовалась Академией рисунка. Позже она приобрела более об​щий характер и была переименована в Академию изящных искусств (Accademia di Belle Arti).

В 1784 г. великий герцог Тосканский Пьетро Леопольдо основал при Академии художественную га​лерею, коллекции которой призваны были знакомить учеников Академии с творчеством старых и совре​менных мастеров ваяния и живописи. С течением времени собрание галереи значительно разрослось и обогатилось многими ценнейшими произведениями искусства. Особую известность музею принесла ве​ликолепная коллекция скульптур Микеланджело. Га​лерея стала центром всеобщего внимания в 1873 г., когда здесь впервые был показан знаменитsй «Давид» Микеланджело. До этого времени он на протяжении четырех веков стоял на флорентийской площади Си​ньории, но по причинам безопасности оригинал статуи был перенесен в музей, а вместо него на площади была установлена гипсовая копия. Позже к «Давиду» присоединили другие скульптуры Микеланджело.

Экспозиция галереи устроена на двух этажах, из которых первый этаж является наиболее интересным. Здесь представлены скульптура и живопись тосканской школы середины XIII —конца XVI в. Первые четыре зала знакомят посетителей с творчеством Джованни да Милано («Пьета»), Лоренцо Монако («Благовещение»), Джамболоньи («Похищение сабинянок»), Андреа дель Сарто («Пьета»), Филиппо Липпи («Несение креста», «Св. Иоанн Креститель и Мария Магдалина»). Здесь же можно увидеть сцены из жизни св. Франциска кис​ти Таддео Гадди, полиптих работы Андреа Орканья, многочисленные табернакли, приписываемые Бернардо Дадди, и переднюю часть расписного ларя «Бракосо​четание Адимари» (ок. 1450), изображающую жениха и невесту на фоне флорентийского кафедрального со​бора, с бело-зеленым зданием баптистерия, виднеющим​ся на заднем плане.

В зале, посвященном творчеству Микеланджело, всеобщее внимание привлекает колоссальный «Давид», установленный в центре просторной трибуны. Микелан​джело создал эту статую в 1501—1504 гг. В образе Да​вида воплотились героический порыв и гражданская доблесть флорентийцев, сбросивших тиранию Меди​чи. К этому же периоду творчества великого мастера относится «Апостол Матфей» (1504—1508). Микелан​джело задумывал создать для флорентийского собора Санта-Мария дель Фьоре целую галерею скульптурных образов апостолов, но этот проект остался незавершен​ным. К числу последних скульптурных работ Микелан​джело относятся отмеченные трагической экспрессией «Пьета Палестрина», также предназначавшаяся для фло​рентийского собора (до 1550—1555, разбита Микелан​джело и восстановлена его учеником М. Кальканьи), и статуи четырех пленников для первого варианта гроб​ницы Юлия II в старом соборе Св. Петра в Риме. Эти статуи также остались незавершенными. Как никакие другие работы великого скульптора, эти «Пленники» выражают слова Микеланджело о том, что скульпту​ра — это «искусство убирать лишний материал». «Плен​ники» буквально вырываются на свободу, высвобожда​ясь из плена холодного камня. «Долгое время, прежде чем перейти в светлые, но равнодушно-музейные залы академии, эти статуи находились в одном из искусст​венных гротов в садах Боболи, — пишет в "Образах Италии" П.П. Муратов. — Было странно видеть тогда здесь их напряженные движением белые тела и задыхающие​ся от усилий лица. Как будто все это нужно было только для того, чтобы поддержать игрушечные губчатые стен​ки грота! На их широкие и мускулистые руки могла бы спокойно опереться крыша целого мира. Но каково бы ни было их действительное назначение в архитектуре гробницы, нечеловеческое усилие, выраженное в них, это не столько забота об удержании тяжести, сколько желание освободиться от сковывающей их еще наполо​вину мраморной глыбы. Пленники дошли до нас в нео​конченном виде, они едва успели выйти из камня. Ми​келанджело оставил их в отчаянном порыве найти свою полную гармоническую форму, сбросить с себя тяжесть инертной материи. Трагическое рождение духа из со​противляющегося ему косного вещества он нигде не изобразил лучше, чем в этих, не оконченных по воле случая, статуях».

Длинный зал, уставленный сотнями скульптур и бюстов, напоминает о том, что флорентийская Акаде​мия была призвана взращивать молодые таланты. От​дельно представлено творчество Лоренцо Бартолини (1777—1850) —профессора флорентийской Академии, одного из самых ярких скульпторов первой половины XIX в. В галерее выставлено около 300 работ этого ма​стера. В последние годы собрание музея обогатилось также коллекцией старинных музыкальных инстру​ментов из консерватории Керубини.

8.6. Галерея Питти
С высоты прохода, соединяющего оба крыла Га​лереи Уффици, открывается прекрасный вид на реку Арно, мост Понте Веккьо и вдали — на темную груз​ную громаду палаццо Питти, вырисовывающуюся на фоне зелени поднимающихся вверх по склону холма садов Боболи. В настоящее время здесь расположи​лись три музея. На первом этаже — Музей ювелир​ных изделий (собрание изделий из серебра эпохи Возрождения) и галерея современного искусства, Этажом выше помещается собственно Галерея Пит​ти, или, как ее иногда называют, Палатинская гале​рея, созданная в основном в конце XVI и в XVII в., но расширяющаяся вплоть до настоящего времени.

После Второй мировой войны Галерея Питти зна​чительно пополнилась картинами из Флорентийской академии и галереи Уффици. Сегодня это одна из луч​ших в мире коллекций итальянской живописи XVI в. И впечатление от посещения этого собрания едва ли не превосходит впечатление от осмотра Галереи Уф​фици.

В Галерее Питти есть несколько первоклассных образцов живописи XV в. Но славу собрания состав​ляют картины мастеров Возрождения — в особеннос​ти Рафаэля и Тициана. Тринадцать картин Рафаэля позволяют всесторонне познакомиться с творчеством этого великого художника. Здесь находится ряд со​зданных им портретов, начиная от ранних — так называемого «Портрета беременной женщины» (ок. 1505) и портретов Маддалены и Аньоло Дони (1506), до поздних — портретов кардинала Ингирами, кар​динала Бибиенны (1516) и знаменитой «Донны Велаты» (ок. 1514).

В «Донне Велате» художник запечатлел ту жен​щину, черты которой послужили ему для создания образа «Сикстинской мадонны». Портрет поражает тончайшими серебристо-белыми, жемчужными, оливковыми и золотистыми тонами. В лице женщи​ны проявилась несвойственная прежде картинам Ра​фаэля золотистость, подчеркивающая легкую розоватость обнаженных плеч и смуглый румянец щек.

Один из шедевров галереи Питти — «Мадонна Грандука», созданная Рафаэлем во Флоренции в 1504-1505 гг. Образ Марии с Младенцем мягко, но отчетливо выступает из черного, с оливковым оттен​ком бархатистого фона. Каким глубоким значением исполнены ласковая осторожность ее рук, держащих Младенца, мир и тишина опущенного взора, улыбка тихого счастья, таящаяся в уголках рта! Младенец по-детски цепко держится за нее, но в его живом лице, пристальных глазах и непоседливом движении тела уже угадывается стремление оторваться от теплых и спокойных рук матери. Это поразительно верно схва​ченное состояние, которое бывает у детей, только что начинающих учиться ходить: им еще страшно ото​рваться от матери, но уже влечет разнообразие окру​жающего мира. И мать как будто чувствует это пер​вое желание самостоятельности, возникающее у ее ребенка, которого она еще не мыслит отдельно от себя. Его стремление рождает в ней и чувство радости, и невольно примешивающуюся легкую, чуть грустную задумчивость. Без этого удивительного умения Ра​фаэля уловить тончайшие оттенки переживаний ма​тери и ее отношения к своему ребенку невозможно было бы без создания «Сикстинской мадонны».

В 1514—1515 гг. Рафаэль написал «Мадонну в крес​ле», где фигуре Марии придано движение, выдающее ревнивое и тревожное желание спрятать Младенца, заго​родить его от окружающего мира, как бы вновь слить с собой в одно целое. Если сравнить эту картину с «Мадон​ной Грандука», то бросится в глаза, что в образе Марии прежняя чуть хрупкая простодушная нежность сменя​ется строгим величием, в движениях появляется гораз​до большая сила, а утренняя свежесть красок уступает место столь же ясной, но такой насыщенной гамме, ко​торая скорее способна вызвать ассоциации с красками жаркого летнего полдня. Ничего подобного не было рань​ше в картинах Рафаэля. Никогда прежде великий мас​тер не воплощал столь полное чувство ласковой привя​занности матери и ребенка, ощущение теплоты материн​ских объятий. Прежде мадонны Рафаэля были внутренне замкнуты в своем особом, гармоничном и сча​стливом мире. Теперь впервые появляется связь образа с реальным миром. Во взоре Марии сквозят недоверчивость и отгужденность: она как будто силится вновь уйти от тревожащего ее окружающего мира и вернуть себе замкнутую полноту счастья...

Столь же значительным, как и коллекция картин Рафаэля, является в Галерее Питти собрание полотен Тициана. Здесь хранятся и знаменитый «Концерт» (ок. 1508—1510), часто приписываемый Джорджоне, и выполненная Тицианом копия с рафаэлевского «Портрета папы Юлия II».

Удивительно тонко написан «Портрет Винченцо Мости» (начало 1520-х гг.). При всем своем необычайном достоинстве и даже аристократизме портре​ты раннего Тициана привлекают своей внутренней доступностью, отсутствием грани между ними и зри​телем. В Галерее Питти хранится и хрестоматийно из​вестная «La bella» (начало 1530-х гг.). Самое порази​тельное в этой картине, пожалуй, не красота изобража​емой девушки, оттененная богатой одеждой, блеском шелка, мягкостью бархата, искристым золотом, а воз​никающее ощущение удивительной бережности и ос​торожной ласковости, с которой Тициан написал этот портрет. Чувство ничем не нарушаемого счастья, спо​койного и полного, появляется при первом же взгля​де на картину. 

Более поздние портреты Тициана рождают уже иные чувства — напряжение и внутренний драматизм. И сам Тициан более неспособен спокойно созерцать своих героев. В «Портрете Ипполито Медичи» (1533) от смягченных черных, серых, синих, зеленых и золо​тистых тонов мастер переходит к напряженной тем​но-лиловой гамме, а в «Портрете Пьетро Аретино» (1545) — к сочетаниям оранжево-золотистых, виш​невых, красноватых тонов. Широко закручивающие​ся мазки, пылающие краски плаща подчеркивают темпераментность, грубую размашистость и внутреннюю мятежность натуры человека.

Наконец, «Портрет Ипполито Риминальди», на​писанный в конце 1540-х гг. На первый взгляд этот портрет разочаровывает своей скромностью. Но это одно из тех произведений, в которые чем дольше всматриваешься, тем более потрясающий смысл в них открываешь. Здесь все построено на скрытых контра​стах. На плотном оливковом фоне, в стиснутом про​странстве картины, огромной темной фигуре Рими​нальди очень тесно. Его лицо бледно, оно осунулось, кажется даже чуть влажным, а спутанные пряди во​лос как будто прилипли ко лбу. Портрет выдает скры​тую, почти безысходную борьбу, происходящую в душе этого человека. Но проницательность зеленова​тых глаз, которые будто льдистыми остриями впива​ются во всякого, кто приближается к картине, выдает его особую внутреннюю силу.

Ипполито Риминальди не раз сравнивали с Гамле​том. И это верно. Верно потому, что при всей внутрен​ней сложности этого образа в нем нет ни малейшего от​тенка слабости — лишь ощущение огромного интеллек​туального и волевого напряжения, тяжелой душевной борьбы, в которой побеждает человек, хотя бы и таким усилием, от которого на лбу выступает холодный пот...

Вторая половина XVI в. представлена в Галерее Питти редкими по качеству портретами Тинторетто, среди которых особенно интересен «Портрет Луиджи Корнаро». Только Тинторетто, изображая глубоких стариков, умел передавать ощущение полной погруженности в минувшее, которое всплывает перед очами, волнует, зажигая молодым огнем остановшийся старческий взор. Этот эффект достигается контрастами темной, но неопределенно-подвижной гаммы фона и одежды со смуглой розоватостью лица, контрастом острого, чуть лихорадочного блеска глаз, с усталой позой, бессилия рук и напряженности лиц.

Выйдя из галереи, можно еще раз полюбоваться прекрасной панорамой Флоренции, которая покоряет всякого посетившего этот город и навсегда остается в его памяти. 
Вопросы для самоконтроля:

1.Какие знаменитые римские скульптуры выставлены в Капитолийском музее?
2.Расскажите об основателе римской галереи Боргезе.
3. Расскажите об истории создания и коллекции Национальной Римской галереи. 
4. Расскажите об истории и этапах создания галереи Уффици.Каковы особенности собрания галереи Уффици? 

5.Когда и кем была основана Академия изящных искусств во Флоренции?
IX НИДЕРЛАНДСКИЕ МУЗЕИ

9.1. Рейксмузеум в Амстердаме
Вдоль набережной одного из каналов Амстердама на целый квартал вытянулось огромное здание. Тра​диционные в Голландии островерхие крыши и крас​ные кирпичные стены роднят его с окружающими по​стройками, и, на первый взгляд, оно ничем от них не отличается. Однако в нем разместился один из круп​нейших художественных музеев мира — Рейксмузе​ум, основанный в 1808 г. В его экспозиции сегодня представлены фрагменты деревянных и каменных скульптур, украшавших некогда алтари церквей, про​изведения ювелиров и шитые золотом облачения ду​ховенства. Однако наибольший интерес представляют произведения живописи — ведь уже в XV в. станко​вая живопись была ведущей областью нидерландско​го искусства.

Среди первых полотен, легших в основу коллек​ции Рейксмузеума, была одна довольно любопытная картина. В инвентарные книги она была внесена под такой надписью: «Ян ван Эйк. Готический храм с фигурами». Ян ван Эйк, основоположник нидерлан​дской школы живописи, был в XV в. едва ли не един​ственным нидерландским художником, чье имя было широко известно частным коллекционерам. Ему при​писывали любую картину, которая казалась достаточ​но старой. На этот раз ему приписали «Святое семей​ство» - работу Гертгена тот Синт-Янса, художника конца XV в.

Написанное на небольшой деревянной доске, про​изведение Гертгена воспроизводит не канонический евангельский текст, а апокрифическую легенду. Со​гласно этому преданию, у святой Анны (матери Ма​рии) были еще две дочери, дети которых впоследствии стали учениками Христа. В интерьере готической цер​кви художник изображает престарелую Анну, трех ее дочерей, их мужей и детей. Лица всех отмечены ясно​стью и безмятежностью: женщины нянчат младенцев, старая Анна отдыхает от чтения, положив на раскры​тую книгу свои очки. На каменном полу расположи​лись трое мальчиков в длинных теплых рубашечках и шерстяных чулках с красными заплатками на пятках. Это будущие апостолы Павел, Иаков и Иоанн.

В Рейксмузеуме выставлено также несколько про​изведений крупнейшего нидерландского художника начала XVI в. Лукаса ван Лейдена. Среди них выделя​ется полотно «Проповедь в церкви». Церковное здание эпохи Возрождения занимает две трети фона всей кар​тины. Справа вдали видна улица, на которой некий бо​гатый гражданин раздает милостыню беднякам. Этот же дворянин изображен на переднем плане картины: сняв шляпу, он слушает церковную проповедь. Исследовате​ли предполагают, что, возможно, художник и писал свою картину по заказу этого человека, а окружающую его группу людей составляют друзья и родные.

Перед кафедрой проповедника полукругом усе​лись слушатели: здесь и какие-то странные уродцы, и резвый ребенок, и молодая женщина, с улыбкой смот​рящая на зрителя и явно занятая не словами пастора. Здесь же расположилась и спящая женщина, на голо​ву которой уселась маленькая сова — в нидерландс​ком фольклоре олицетворение шутовства и глупос​ти. А на полу вокруг нерадивых прихожан рассыпаны удивительно нежные прозрачные цветы. Эта несколь​ко странная жанровая сцена полна намеков, светлые краски передают настроение какой-то неясной трево​ги, так свойственной всему творчеству Лукаса ван Лейдена.

В эти годы большая группа нидерландских худож​ников ориентировалась на итальянское искусство эпо​хи Возрождения. Одним из крупнейших представите​лей этого направления был образованный гуманист Ян Скорель. Он побывал в Палестине, несколько лет яв​лялся хранителем античных коллекций папы римского. Скорсель был лицом духовным — каноником собора в Утрехте, но это не мешало ему писать лики женских святых со своей возлюбленной Агаты ван Схонховен. Именно она и послужила прообразом «Святой Марии Магдалины». На картине молодая женщина изображе​на на фоне фантастического горного пейзажа. Ее оливково-зеленое платье и покрытый великолепным тканым узором темно-красный шарф на коленях соответствуют тем представлениям о костюме святых, которые к тому времени были выработаны итальянскими художниками. По контрасту с темной одеждой лицо Марии написано очень прозрачно. Оно прекрасно и безмятежно, сочета​ние жизненности и возвышенной, идеальной гармонии приближает картину Яна Сореля к произведениям ве​ликих итальянцев.

Но подлинным основателем нидерландской шко​лы живописи был Франс Хальс. Основные его произ​ведения находятся в Гарлемском музее его имени, но несколько картин выставлены и в Рейксмузеуме. Сре​ди них выделяется полотно «Веселый собутыльник». Сейчас уже трудно сказать, был ли этот портрет зака​зан художнику или он сам выбрал для своей картины жизнерадостного, добродушного балагура-пьяницу. «Веселый собутыльник» относится к числу тех пер​сонажей Хальса, которые близки к народным типам, изображенным на нескольких полотнах художника.

В портрет вплетается и сюжетное действие. Пьян​чужка как будто обращается к зрителю, и, уверенный в его полном сочувствии, поднимает бокал и, види​мо, произносит речь в честь вина.

Величайшим сокровищем Рейксмузеума являет​ся коллекция картин Рембрандта. Еще в конце XIX в. число их было сравнительно невелико, хотя музей и располагал такими шедеврами, как знаменитый «Ноч​ной дозор», «Еврейская невеста» и «Синдики цеха су​конщиков». Но за последние полвека дирекция музея и голландская общественность приложили много уси​лий, чтобы расширить это собрание. Так, в 1959 г. из частного собрания де Брейн выкупили «Автопортрет в виде апостола Павла». Некоторые картины Рембранд​та, выставленные в Рейксмузеуме, самому музею не принадлежат, а лишь предоставлены ему на длитель​ное время для экспонирования (например, «Портрет Титуса ван Рейн, сына художника» из Лувра).

Современная экспозиция Рейксмузеума дает ши​рокое представление о творчестве Рембрандта, начи​ная с его первых самостоятельных работ до поздних полотен. В ней можно видеть не только портреты и картины на библейские сюжеты, но и редкие у Рембрандта натюрморты («Натюрморт с мертвыми пав​линами») и пейзажи («Пейзаж с мостиком»).

В Рейксмузеуме находится самое прославленное его произведение 1630-х гг. «Ночной дозор» — груп​повой портрет руководителей корпорации амстердам​ских стрелков капитана Баннинга Кока и лейтенанта Рейтенбурха.

Военная тревога, необычайная путаница, сутолока в уличной полутьме... Кажется, что с картины огром​ного размера — от пола до потолка зала — льются кри​ки толпы, наполняющие весь зал. И всюду желтые, крас​ные, зеленоватые и голубоватые пятна одежды.

На картине ярко освещена фигурка маленькой девочки. Откуда взялась эта девочка, сама как бы из​лучающая сияние? Весь свет был сконцентрирован на ней — девочке в желтом платье с мертвым петухом за поясом и кубком в руках. И главное, на переднем пла​не бежала и лаяла собачонка! Эта собачонка первой бросается в глаза зрителям.

Картина должна была быть обычным групповым портретом, и Рембрандту вменялось в обязанность изобразить 16 портретных фигур. Каждый из заказ​чиков платил (согласно контракту) примерно по 100 гульденов за свой портрет — кто больше, кто мень​ше, в зависимости от того места, какое его изображе​ние занимало на полотне.

Но вместо 16 фигур Рембрандт дал на полотне 34, тем самым раздвинув рамки группового портрета и превратив его в историческую композицию. Это сму​тило многих заказчиков, чьи портреты оказались за​терянными среди множества безымянных статистов. Поэтому офицерам картина не очень понравилась, они негодовали, особенно сам капитан, образ которого был оставлен в тени. Из-за этого Баннинг Кок просто ки​пел от ярости. Однако картина дышала такой непре​рекаемой правдой, как будто крики команды, музы​ка, барабанный бой и вся эта суматоха мчались на зри​теля из глубины крытого сумрачного подворья, откуда выходила группа вооруженных стрелков.

Название этому полотну было дано в конце XIX в., когда сама картина была уже сильно потемневшей. Тогда, в эпоху романтизма, казалось особенно поэтич​ным видеть в персонажах рембрандтовской картины стражу, которая по ночам обходит город. Однако ха​рактер освещения да и весь колорит картины застав​ляли некоторых искусствоведов сомневаться в таком толковании. В 1946 г. картину тщательно отреставри​ровали, старый потемневший лак заменили, цвета ста​ли значительно светлее и ярче, но название «Ночной дозор» за картиной так и осталось.

Огромное (359 х 438 см) полотно висит в Рейксмузеуме на отдельной просторной стене зала. Этот зал некогда был специально предусмотрен архитектором Кейперсом для прославленной картины, которая ста​ла теперь национальной реликвией. В начале XVIII в., когда были упразднены стрелковые гильдии и их иму​щество перешло к городскому магистрату, «Ночной дозор» из здания гильдии был перенесен в амстер​дамскую ратушу. Но там не нашлось для картины до​статочно обширной стены, и холст был обрезан со всех четырех сторон, особенно широкая полоса была отре​зана сверху. Это исказило композицию картины, и теперь «Ночной дозор» сильно уменьшен, а местами даже и поврежден, но, несмотря на все это, остается одним из лучших произведенй мирового искусства. Есть в Рейксмузеуме и произведения иностран​ных художников — итальянцев, испанцев. Их не очень много, но некоторые из них просто не могут остаться незамеченными. Это парный портрет флорентийско​го архитектора Джулиано да Сангалло и его отца (ра​бота Пьетро ди Козимо), «Распятие» Эль Греко, не​сколько портретов Ван Дейка, «Портрет дона Рамона Сатуэ» Гойи и другие.

9.2. Музей Ван Гога
Не признанный современниками, Винсент ван Гог (1853—1890), ныне всемирно известный голландский художник-постимпрессионист, снискал у потомков невиданную популярность. Лишь спустя сто лет пос​ле появления на свет его полотна были по достоинству оценены знатоками и ценителями. Сегодня по​лотна Ван Гога относятся к числу самых дорогих произ​ведений современного искусства и украшают собрания самых знаменитых галерей и музеев мира. Но лучшее собрание работ этого великого художника находится на его родине — в Голландии, в Амстердаме, где с 1973 г. действует музей, посвященный творчеству Ван Гога.

В основу его собрания легла коллекция произведе​ний Ван Гога, принадлежавшая младшему брату худож​ника, Тео Ван Гогу. Он очень тяжело воспринял смерть Винсента и пережил его всего на полгода. Коллекция картин по завещанию перешла к его вдове Иоанне, а пос​ле ее смерти в 1925 г. — к их сыну Винсенту Виллему. В 1962 г. ему, в ту пору уже 72-летнему, было предложе​но продать унаследованные полотна недавно созданно​му государственному фонду Ван Гога. Получив согла​сие владельца, нидерландский парламент выделил сред​ства на приобретение коллекции, и в 1963 г. началось строительство здания будущего музея. Его проект раз​работал известный архитектор-модернист Геррит Ритвельд. Он не дожил до завершения строительства, и его идеи воплощали в жизнь уже его партнеры. Здание му​зея отличается простотой и лаконичностью, в нем мно​го воздуха, а работы художника развешены в открытых галереях, обеспечивающих свободный доступ к карти​нам. Помимо экспозиционных залов на четырех этажах размещаются кинозал, лекционный зал, хранилище и библиотека.

Первоначально Музей Ван Гога состоял только из одного здания, где размещались и постоянная экспози​ция, и временные выставки. В настоящее время оно используется только для показа постоянной коллек​ции, а временные выставки устраиваются в новом кры​ле, расположенном на противоположной стороне от главного входа в музей. Оно было построено в 1999 г. по проекту японского архитектора Кишо Курокавы, сумевшего вылепить органичное сооружение из эллип​сов, окружностей и волнистых линий. Чтобы умень​шить объем здания, 75 % его основной площади спря​тано под землю, а два этажа находятся на поверхности.

Музей в Амстердаме располагает самой большой в мире коллекцией работ Ван Гога — около 200 картин (почти четверть от их общего числа), более 500 рисун​ков (более половины наследия Ван Гога, включая ран​ние и даже детские рисунки) и свыше 700 писем (боль​шинство которых адресовано брату художника, Тео). Здесь же хранится коллекция любимых Ван Гогом япон​ских эстампов и его личные вещи. Все работы располо​жены не по темам, а в хронологическом порядке, так что перед посетителем музея проходит вся жизнь Ван Гога, все периоды его творчества и эмоциональные ста​дии. К числу лучших и наиболее известных полотен принадлежат «Едоки картофеля» (1885), «Мост через Сену» (1887), «Автопортрет» (1887), «Спальня Ван Гога в Арле» (1888), «Жатва. Долина Ла-Кро» (1888), «Стая ворон над пшеничным полем» (1890), один из трех вариантов «Подсолнухов» с желтым фоном. На первом этаже выставлены картины 1880—1887 гг. Под​нявшись выше, посетитель может ознакомиться с ра​ботами Ван Гога 1887—1890 гг. На третьем этаже де​монстрируются эскизы к различным картинам худож​ника, а на четвертом расположены кинозал, актовый зал и несколько лекционных помещений.

В дополнение к работам Ван Гога музей обладает богатой коллекцией искусства XIX в. Здесь представ​лены произведения художников — современников и друзей Ван Гога, в том числе Гогена, Моне и Тулуз-Лотрека, и тех, кто вдохновил его — таких, например, как Леон Лермитт и Жан-Франсуа Милле, и тех, кто позже черпал вдохновение в картинах Ван Гога. Это собрание живописи воссоздает культурную среду, в которой жило и развивалось творчество Ван Гога, оно позволяет глубже понять многие события в жизни художника и сравнить его картины с работами дру​гих мастеров.

Музей Ван Гога давно превратился в одну из дос​топримечательностей Амстердама. Ежегодно его посе​щает более одного миллиона человек. Увы, музей при​влекает и внимание воров. За время его существова​ния в него дважды проникали злоумышленники. В1991 г. чуть было не ставшее трагедией дело оберну​лось в итоге курьезом: 20 похищенных из музея кар​тин, оцененных в 10 млн долларов (включая знамени​тые «Подсолнухи») были обнаружены полицейскими спустя уже несколько часов в машине, припаркован​ной неподалеку от места преступления. Грабителей так и не нашли: возможно, рискуя быть пойманными, они просто решили бросить картины.

Одиннадцать лет спустя музей был ограблен во вто​рой раз. Рано утром 7 декабря 2002 г. воры, подняв​шись по приставной лестнице, разбили окно, влезли в помещение, за считанные минуты добежали до главно​го зала и похитили две картины Ван Гога — «Вид на Схефенинген» и «Выход процессии из реформатской церкви в Нюэнене», оцененные в 3 млн долларов. Гра​бители благополучно вернулись через то же окно — несмотря на то что сразу была поднята тревога, поли​цейские не смогли добраться до музея достаточно бы​стро, чтобы арестовать их. Тем не менее в декабре 2003 г. были арестованы оба похитителя — одного отыскали в Испании, другой скрывался в Амстердаме. Суд при​знал их виновными, приговорил к штрафу в 350 тыс. евро и тюремному заключению: организатор получил 4,5 года, его соучастник — 4 года. Украденные карти​ны, однако, так и не были найдены, их судьба до насто​ящего времени остается неизвестной. 

9.3. Рембрандтхейс
Музей Рембрандта в Амстердаме располагается в том самом доме, где великий художник жил и работал на протяжении двадцати лет. Семья Рембрандта посе​лилась в этом богатом патрицианском особняке в ту пору, когда художник находился в зените своей славы. Увы, этому дому суждено было стать сценой личной трагедии Рембрандта: здесь умерли его жена и трое из его детей, художник разорился и в 1660 г. был вынуж​ден переехать отсюда в более скромное жилище.

В 1639 г. Рембрандт получил заказ написать кар​тину, которая на века прославит его и одновременно станет началом краха его карьеры — знаменитый «Ноч​ной дозор». В январе того же года он за колоссальную сумму —13 тыс. гульденов — приобрел этот дом «ши​риной в четыре окна», стоящий на берегу реки Амстель. Дом был построен в 1606 г. и первоначально принадлежал богатому антверпенскому торговцу Пи​теру Белтену (1565—1626). В 1627 г. дети и наслед​ники Белтена пригласили архитектора и живописца Якоба ван Кампена (1595—1657), чтобы тот реконст​руировал дом, надстроив один этаж и изменив суще​ствующий фасад. Однако, пока ван Кампен вел все эти работы, в Амстердаме был построен новый феше​небельный район, куда из старого средневекового цен​тра начала перемещаться городская знать. Цены на жи​лье в старом районе резко пошли вниз, и когда на​следники Белтена в 1630-х гг. решили продать свой дом, то они долго не могли найти желающего купить его за ту сумму, которую просили. Тем временем Рем​брандт искал себе постоянное пристанище — они с женой жили на съемных квартирах. Художник, нахо​дившийся в расцвете творческих сил, хотел, чтобы его дом одновременно мог служить и мастерской и отражать его новое социальное положение. Многие из домов в старом районе были распроданы за бесце​нок, но Рембрандт согласился на условия наследни​ков Белтена и купил дом фактически втридорога. Правда, он не располагал такой огромной суммой и ему разрешили выплачивать ее в рассрочку.

На первом этаже Рембрандт разместил галерею: он рассчитывал укрепить свое благосостояние торговлей картинами. На втором этаже располагалась мастерс​кая, где работал сам художник и несколько учеников. Несмотря на то что дом был достаточно просторен, для масштабного полотна «Ночной дозор» места не хвати​ло; считается, что свою самую знаменитую картину Рембрандт писал во внутреннем дворе.

Хотя денег он зарабатывал много, однако не мог расплатиться за дом и в 1649 г. прекратил выплачи​вать взносы. Это стало «прелюдией» к его банкрот​ству. Между 1652 и 1656 гг. художник предпринимал отчаянные попытки достать деньги, чтобы выплатить долг. Однако его дела шли все хуже и хуже. В 1656 г. каждый предмет в доме был скрупулезно описан кре​диторами (именно благодаря этим подробнейшим описям исследователи позже смогли восстановить интерьер дома Рембрандта в полном соответствии с тем, каким он был при жизни художника). В 1657 г. все движимое и недвижимое имущество знаменито​го мастера, включая сам дом, а также картины и коллекция редкостей ушли с молотка. Овдовевший к тому времени Рембрандт до конца жизни арендовал маленький дом на улице Розенграхт, в котором и умер в 1669 г. Похоронен он был в общей могиле на город​ском кладбище — где в точности, осталось неизвест​ным.

Исторический дом, где когда-то жил художник со своей семьей, в начале 1660-х гг. был разделен на две половины. До конца XIX в. здесь жило несколько семей, здание неоднократно реконструировалось и постепенно приходило в упадок. Окончательно снести его, кажется, помешала только память о Рембранд​те. В 1906 г. муниципалитет Амстердама купил обвет​шалое здание и вскоре после этого передал его фонду поддержки Дома-музея Рембрандта, основанному в 1907 г. Опекуны постарались по возможности точно восстановить прежний дом Рембрандта таким, как он выглядел в середине XVII в.; при этом специалисты использовали гравюры Рембрандта и рисунки того времени. В 1911 г. основные работы были закончены, и 10 июня того же года голландская королева Вильгельмина торжественно открыла музей. Впрочем, окончательный облик, приведенный в полное соот​ветствие с исторической правдой, дом принял лишь в 1998 г.

С самого начала музей — по предложению жи​вописца Яна Вета, одного из членов первого попечительского совета музея — был задуман как собрание гравюр и рисунков Рембрандта. Едва ли для них нашлось бы лучшее место, чем тот самый дом, где создано большинство из них! Коллекции музея складывались прежде всего на основе пожертвовований как со стороны частных лиц, так и многих голландских  музеев и общественных учреждений. Четыре рисунка Рембрандта были куплены на аукционе в Амстердамев в 1913 г.; в 1915 г. музей приобрел 66 гравюр великого художника, включая некоторые редкие и малоизвестные работы. Сегодня собрание музея обладает самой полной в мире коллекцией гравюр  Рембрандта: в нем представлено 260 из 290 графических работ, созданных художником. Кроме того, в 1993 г. музей приобрел четыре оригинальные медные пластины.

В дополнение к коллекции гравюр и рисунков  Рембрандта в собрании музея имеется небольшое количество картин голландских живописцев современников Рембрандта, его учителей и учеников. В последние годы музей направляет свои усилия на собирание графических работ предшественников и последователей Рембрандта. Среди самых важных приобретений последних лет — гравюры лейденских художников Яном Ливенса и Иоханне Влиета, работавших в тесном сотрудничестве с Рембрандтом. Впрочем, политика музея не замыкается исключительно на голландских художниках, находившихся под влиянием Рембрандта, его коллекции включают в себя и работы его более поздних  европейских последователей, в том числе немецких  и австрийских художников XVIII в. Христиана Вильгельма Дитриха, Георга Фридриха Шмидта и других. Наконец, в экспозиции музея представлено множество поздних копий гравюр Рембрандта, его рисунков и картин.

Музей Рембрандтхейс — одна из наиболее известных достопримечательностей Амстердама. 3десь регулярно устраиваются выставки, коллекции музея привлекают множество поклонников творчества великого художника.

9.4. Музей Франса Хальса в Харлеме
Неподалеку от Рыночной площади Харлема, на ули​це Гроот Хейлиланд, сохранившей застройку XVII в., стоит здание старой городской богадельни, выстроен​ное в 1608 г. выдающимся голландским архитектором Ливеном де Кеем (1560—1627). Именно здесь, в этом доме, провел последние дни своей жизни великий гол​ландский художник Франс Хальс (ок. 1580—1666). Ныне в бывшей богадельне размещается Музей Франса Хальса, известный во всем мире как музей «золотого века» голландской живописи.

Коллекции музея складывались постепенно. Ос​нову собрания составили полотна, принадлежавшие городу Харлему и долгое время хранившиеся в го​родской ратуше. В 1862 г. здесь был официально от​крыт Музей Стеделийк («Городский музей»), где демонстрировались 123 картины. В дальнейшем собра​ние продолжало пополняться, и в конечном счете нехватка места заставила музей переехать в другое место — в историческое здание старой богадельни, связанное с именем Франса Хальса. Именно здесь ху​дожник писал свои последние групповые портреты -регентов и регентш приюта для престарелых.

Музей Франса Хальса был открыт 14 мая 1913 г. Ныне он занимает ведущее положение среди художе​ственных галерей Нидерландов. В его залах, располо​женных вокруг квадратного внутреннего дворика, собрана прекрасная коллекция работ голландских живо​писцев XVI—XVII вв., преимущественно харлемской школы живописи — Музей Хальса, с самого начала за​тевавшийся как городской музей, посвящен одной лишь местной художественной традиции. А самым извест​ным художником, творчество которого тесно связано с Харлемом, был Франс Хальс.

Франс Хальс родился в Антверпене в семье ткача. Его родители были фламандцами, переехавшими в Голландию после того, как Фландрию в 1585 г. заняли испанцы. В 1591 г. семья обосновалась в Харлеме, и с той поры вся жизнь художника была связана с этим городом. Считается, что его первым учителем стал харлемский живописец Карел ван Мандер, хотя в ранних работах Хальса нет никакого заметного его влияния. В1610 г. Хальса приняли в местную гильдию худож​ников («гильдию святого Луки»).

Франс Хальс стал первым великим мастером гол​ландской школы XVII в., а его творчество сыграло решающую роль в формировании национального ис​кусства. Хальс был исключительно портретистом. Почти все его работы — портреты, и даже те, которые ими не являются (немногочисленные жанровые сцен​ки и совсем редкие картины на религиозные темы), выполнены в портретном стиле. В творчестве Хальса можно выделить три вида портретных композиций: групповой портрет, заказной индивидуальный портрет и особый тип портретных изображений, близкий по характеру жанровой живописи.

Творчество Франса Хальса очень ценили совре​менники, однако в жизни он был человеком невыно​симым. Дважды был женат, имел по крайней мере десять детей и постоянно испытывал финансовые трудности. Он так плохо обращался со своей первой женой, Аннеке Хермансз, что она преждевременно умерла в 1616 год; спустя г. Хальс женился на Лизбет Рейнерс, которая тоже хлебнула с ним немало горя: великий художник, увы, был весьма пристрастен к «зеленому змию» и охотно бражничал в кабаках с людьми самого низкого звания. Тем не менее он су​мел кое-как содержать свою многодетную семью; од​нако в 1652 г. все рухнуло окончательно: в удовлетво​рение судебного иска пекаря, у которого Хальс долгое время брал хлеб в долг, все скромное имущество, при​надлежавшее художнику — три матраца и подушки, большой шкаф, стол и пять картин, — было продано с торгов. Хальс впал в абсолютную бедность. Лишь помощь благотворителей, а позднее — муниципалитета Харлема, выделившего Хальсу ежегодное вспомоще​ствование в 200 флоринов, спасла семью художника от голодной смерти.

Остаток своей жизни Хальс провел в городском приюте для престарелых, где создал последние свои картины. Его репутация блестящего живописца не пе​режила его — вплоть до 1850 г. Хальса вспоминали редко. Во второй половине XIX в. интерес к его твор​честву резко возрос. На рубеже XIX—XX вв. он яв​лялся одним из самых популярных старых мастеров, его портретами вдохновлялись молодые живописцы. Покупка в 1865 г. лордом Хертфордом картины Халь​са «Улыбающийся офицер» (1624; ныне хранится в собрании Уоллес, Лондон) за огромную по тогдаш​ним меркам сумму в 51 тыс. франков ознаменовала пик интереса любителей искусства к творчеству ве​ликого голландского художника. Его работы покупа​лись за баснословные суммы и быстро расходились по музеям и частным собраниям. Особый интерес творчество Хальса вызывало у богатых американских коллекционеров, только-только открывавших для себя европейский рынок живописи — это является причиной того, почему очень много работ Хальса ныне находятся в американских коллекциях.

Дошедшее до наших дней творческое наследие Хальса состоит приблизительно из трехсот картин. Полотна Хальса хранятся в Лондоне, Париже, Берли​не, Дрездене, Касселе, Готе, Шверине, Брюсселе, Вене, Нью-Йорке, Петербурге, Гааге, Амстердаме. Однако больше всего работ находится в Харлеме, в музее, но​сящем его имя. «Я уже говорил, что художник, ищу​щий хороших и основательных уроков, должен дос​тавить себе удовольствие видеть Хальса именно в Хар​леме, — писал Эжен Фромантен. — Во всех других местах, будь то французские музеи и кабинеты Лувра или голландские галереи и коллекции, впечатление, которое производит на нас этот блестящий и очень неровный в своей манере мастер, может быть плени​тельным, приятным, занятным, но довольно поверх​ностным, а потому ошибочным и несправедливым. Там Хальс как человек теряет столько же, сколько проигрывает как художник».

Наследие Франса Хальса представлено в Харлеме, его самыми масштабными  произведениями — больши​ми многофигурными портретами. Групповые портре​ты принадлежат к главным работам Хальса и к самым значительным произведениям голландской живописи раннего этапа ее развития. Ныне в харлемском музее демонстрируются пять больших групповых портретов офицеров стрелковых гильдий, три групповых порт​рета регентов и несколько индивидуальных портретов, принадлежащих кисти Франса Хальса.

«В большом зале Харлемской академии, где хра​нится много полотен, аналогичных картинам Хальса, он заставляет смотреть только на себя, — замечает Эжен Фромантен. — Хальсу принадлежит там восемь больших холстов. Картины относятся ко всем перио​дам жизни Хальса и все вместе охватывают его дол​гий творческий путь».

В собрании музея хранится самая ранняя из изве​стных работ Хальса— «Портрет Якоба Заффиуса» (1611). Ничто из того, что написал художник до 1616 г., не предполагало, что однажды Франс Хальс разрушит все традиции, создав групповой портет «Банкет офи​церов стрелковой гильдии Св. Георгия» с фигурами в натуральную величину. Ни в его творчестве, ни в творчестве его предшественников нельзя найти ника​кого подобия этой великолепной картины, которая стала воплощением силы и оптимизма людей, в бит​вах с иноземными захватчиками отстоявших незави​симость страны и создавших молодую Голландскую республику. 

«Банкет офицеров стрелковой гильдии Св. Георгия» (1616) стал первой большой работой Хальса. Когда она создавалось, художнику было тридцать два года; он еще искал себя. Но при всем этом вещь эта уже весьма выразительна! В 1610—1640-х гг. большую популярность приобрели групповые портреты членов стрелковых объединений — бюргерских добровольческих отрядов, создававшихся для защиты и охраны городов;  срок службы в них составлял три года. Сюжетная канва подобных картин — собрание или пирушка членов гильдии, отслуживших трехгодичный срок. Франсу Хальсу неоднократно поступали заказы на создание таких групповых портретов, и каждое из этих полотен становилось своеобразным рубежом в жизни художника, отражая накопленные им творческие силы.

«Банкет офицеров стрелковой гильдии Св. Адриана» (1627) — Хальс в полном расцвете. «Банкет офицеров стрелковой гильдии Св. Георгия» (вариаант 1627 г.) — тот же год, но картина еще лучше; техника выше, рука искусней и свободней, во всем — непринужденность и изящество человека, уверенного в себе. «Собрание офицеров стрелковой гильдии Св. Адриан (1633) — Хальсу сорок семь лет. Это огромное полотно — шедевр зрелого мастера, прекрасный во всех отншениях, не самый эффектный, но самый возвышенный, самый богатый, самый содержательный, самый мастерский. «В игре черных бархатов, шелков, атласов больше фантазии; свет разлит по ним, и другие цвета выделяются на них с такой широтой, уверенностью и в так созвучиях, каких Хальс не превзошел никогда, — пишет Эжен Фромантен. — Работа кисти сама по себе редкое чудо; краска кладется по надобности густо или жидко, твердо или сочно, жирно или тонко. Фактура свободная, обдуманная, гибкая, смелая; никаких крайностей, ничего незначительного. Каждая вещь написана собразно ее значению, собственной природе и ценности: в одной детали чувствуется прилежание, другая едва тронута. Гладкий гипюр, легкие кружева, отливающий атлас, матовый шелк, поглощающий больше света, бархат — все это без мелочности, без излишних деталей; мгновенное восприятие сути вещей, безошибочное чувство меры, умение быть точным без долгих объяснений и дать все понять с полуслова, ничего не опуская и лишь  подразумевая бесполезное; мазок стремительный, ловкий и точный, как всегда, меткое слово, верно найденное сразу; ничто не утомляет перегрузкой, ничего 6еспокойного и ничего излишнего; столько же вкуса, как у ван Дейка, столько же технической сноровки, как у Веласкеса, и это при во сто крат больших трудностях, созданных бесконечно более богатой палитрой, поскольку она не ограничена тремя тонами, а дает всю гамму известных тонов,— таковы во всем блеске опыта и вдохновения почти единственные в своем роде достоинства этого прекрасного художника. Центральная фигура в голубом атласе и зеленовато-желтом камзоле — шедевр. Никогда не писали и никогда не будут писать лучше».

«Офицеры и сержанты стрелковой гильдии Св. Ге​оргия» (1639) создан художником в возрасте около пятидесяти лет. Эта картина демонстрирует начав​шийся спад в творчестве Хальса. А за два года до смер​ти, в 1664 г., Хальсом были написаны портреты реген​тов и регентш (попечителей) харлемского приюта для престарелых. В «Портрете регентов» сквозит чувство разочарования и обреченности. Каждый одинок, каж​дый существует сам по себе. Безволие и полное ду​шевное опустошение читаются в их облике. На «Пор​трете регентш» в почти недвижных позах застыли вла​стные, черствые, не знающие сострадания старухи. В них живут глубокая подавленность и оцепенение, словно регентши скованы одним гнетущим и страш​ным чувством — бессилия и отчаяния перед лицом надвигающейся смерти. В этих полотнах искусство восьмидесятилетнего живописца получило невидан​ную прежде психологическую проникновенность и драматическую силу. Они представляют нам Хальса совершенно другим — но, увы, не лучшим...

Музей обладает работами не только Франса Халь​са, но и других голландских художников XVI—XVII вв. В период становления голландской школы живописи Харлем был одним из главных центров развития не только портрета, но и пейзажа, натюрморта, бытового жанра. XVI в. представлен в собрании работами Хендрика Гольтзиуса, Корнелиса ван Хаарлема и Мертена ван Хеемскерка. Среди мастеров, представляющих «золотой век» голландской живописи, — Якоб ван Рёйсдаль, Ян Стен, Адриан ван Остаде, Ян Верспронк, Питер Клас, Виллем Хеда.

Помимо картин в экспозиции музея демонстри​руются стекло XVII в., делфтская керамика, старин​ная мебель, коллекция кукольных домиков XVIII в. с миниатюрной мебелью, посудой и всеми предметами обихода.

Два других музейных помещения находятся на Рыночной площади, расположенной в самом центре старого города. Одно из них — Вервейхаль, назван​ный в честь Кееса Вервея, одного из ведущих гол​ландских художников XX в. С 1995 г. здесь экспо​нируется более 7 тыс. произведений современной живописи, включая работы голландских фовистов, модернистов, экспрессионистов и художников, входивших в объединение «Кобра». По соседству с Вервейхалем находится Влеесхаль — великолепный образец архитектуры XVII в. Это здание было по​строено харлемским зодчим Ливеном де Кеем в 1602-1603 гг. Его увенчивают скульптурные изоб​ражения бычьих голов — напоминание о том, что когда-то здесь размещался мясной рынок. В начале 1960-х гг. здание было передано музею, и ныне в его стенах устраиваются выставки картин современных художников.
Вопросы для самоконтроля:

1.Каковы особенности коллекции Рейксмузеума в Антверпене?

2.Какова история создания музея Ван Гога? 

3.Как складывалась коллекция музея Рембрандтхейс? 

4. Расскажите об истории создания музея Франса Хальса в Харлеме.
Х МУЗЕИ РОССИИ

10.1. Государственный Эрмитаж
В 1718 г. при раскопках в окрестностях Рима была найдена мраморная скульптура богини любви и красо​ты Венеры. Ее приобрел Юрий Кологривов, послан​ный в Италию, чтобы наблюдать за обучавшимися там русскими художниками. Однако в то время в этой стра​не действовал запрет на вывоз иностранцами произве​дений древних мастеров. Для переговоров в Италию выехал русский дипломат Савва Рагузинский. Дело кончилось тем, что папа Климент XI просто подарил Петру I статую Венеры.

В 1720 г. после долгих странствий по рекам и по суше в специальном «каретном станке на пружинках» статуя прибыла в Петербург. По этому случаю Петр I приказал устроить праздник в Летнем саду. Впослед​ствии мраморная богиня была выставлена в Тавричес​ком саду, отчего и получила название Венеры Таври​ческой. Она и стала одним из первых произведений, положивших начало коллекции нынешнего Государ​ственного Эрмитажа.

Французское слово «Эрмитаж» означает «уединен​ный уголок», «приют отшельника». Павильоны с таким названием по образцу Версаля имелись едва ли не во всех садах, дворцах и парках XVIII в. Предназначались они для отдыха и уединения в интимном кругу. Петер​бургский Эрмитаж — это продолжение Зимнего двор​ца, он состоит из трех зданий, соединенных между со​бой галереями на арках. Первое из этих зданий, бли​жайшее к Зимнему дворцу, было построено в 1765 году.

Рассказывают, что однажды Екатерина II, проходя по залам Зимнего дворца, случайно заметила там кар​тину Рубенса «Снятие с креста». Полюбовавшись полотном, она вознамерилась устроить при своем дворце художественную галерею. С этого времени императ​рица стала ревностно заниматься осуществлением своей мечты. Она приказала собрать лучшие художествен​ные произведения из многочисленных загородных дворцов, а также отправила в большие европейские города агентов, которые на аукционах приобретали все, что можно было найти лучшего по части живописи, ваяния, нумизматики, археологии и пр.
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Государственный Эрмитаж

Датой основания галереи Эрмитажа принято счи​тать 1764 г., когда в Петербург прибыла первая круп​ная партия картин западноевропейских художников. Это была коллекция берлинского купца Гоцковского, состоящая из 225 полотен. Гоцковский усердно скупал и собирал произведения искусства для прусского ко​роля Фридриха II. Однако Семилетняя война настоль​ко истощила королевскую казну Пруссии, что Фрид​рих II отказался от покупки коллекции, и ее приобрела русская императрица. Постепенно Екатерина II увели​чивала свой «пустынный уголок» и собирала в него всевозможные сокровища — картины, камеи, медали, составила в нем прекрасную библиотеку.

Она добивалась славы «просвещенного монарха» и щедрого мецената, потому не скупилась на покупку произведений искусства. Так, например, еще Петр I приобрел в Голландии небольшую коллекцию гемм для Кунсткамеры. Но Екатерина II пошла дальше и созда​ла в Петербурге гигантский кабинет «антиков», как в то время называли всякие резные камни. Размах при​обретений царицы был настолько велик, что она сама в шутку окрестила его «обжорством», «камейной болез​нью», а свое огромнейшее собрание гемм — «бездной».

«Болезнь» началась в 1799 г., когда в Риме умер живописец А.Р. Менге. Екатерина II приобретала не только его полотна и картоны, но и камею «Персей и Андромеда». Эту камею художник А.Р. Менге привез из Испании, где она испанскому королю показалась слишком дорогой. Своего художественного агента Гримма императрица извещала: «Камея с изображе​нием Персея и Андромеды торжественно помещена в музее в нижнем этаже покоев... Она, в самом деле, близка к совершенству».

К концу XVIII в. в Эрмитаже находилось уже свыше 10 тыс. гемм. «Моя маленькая коллекция рез​ных камней такова, что вчера четыре человека с тру​дом несли две корзины с ящичками, в которых зак​лючалась едва ли половина собрания, — сообщает императрица Гримму. — Это были те корзины, в ко​торых у нас зимой носят дрова». Самой знаменитой камеей Эрмитажа является «Камея Гонзага» работы неизвестного мастера. Она вырезана из трехслойного агата, который древние называли «сардониксом». Создана камея была в III в. до н.э. в Александрии. На ней изображены профили Птолемея Филадельфа, правителя эллинистического Египта, и его жены Арсинои. Первые упоминания об этой камее относятся к XVI в., когда она принадлежала Изабелле д'Эсте, супруге правителя итальянского города Мантуи гер​цога Людовико Гонзага, отсюда и название камеи. Ве​ликий фламандский живописец П.П. Рубенс, страст​ный коллекционер резных камней, называл эту камею «прекраснейшей в Европе». На протяжении веков эта «вещица» путешествовала из страны в страну, из рук в руки. В 1814 г. камеей владела Жозефина Богарне, первая жена Наполеона Бонапарта, она и подарила в Париже Александру I этот резной камень. Царь пере​дал «Камею Гонзага» в Эрмитаж.

Вскоре « Эрмитажный павильон» уже не мог вме​стить все коллекции, и архитектор Фельтен присое​динил к нему в 1775 г. новое трехэтажное здание. Нижний этаж его со времен царствования Николая I служил залом заседаний Государственного Совета. В двух других расположились картинная галерея, а также коллекции камей, медалей, драгоценных кам​ней, эстампы, собрание минералов. Галерея эта была воздвигнута по точному образцу (в размерах и укра​шениях) знаменитых лоджий Ватикана. Великолеп​ные произведения были списаны на полотне в самом Риме.

Третье здание, воздвигнутое в 1788 г. архитекто​ром Кваренги, с двумя первыми соединено сводом, перекинутым через Зимнюю канавку, вытекающую из реки Мойки. В нем располагался Эрмитажный театр.

В 1772 г. на судне «Ласточка» в Кронштадт при​был в 17 деревянных ящиках драгоценный груз, кото​рый отправил из Франции знаменитый философ Дени Дидро. Сам страстный любитель искусства, он купил для русской императрицы картины из знаменитой коллекции Жозефа-Антуана Кроза и барона де Тьера. Так в Эрмитаже навечно поселились «Даная» и «Святое семейство» Рембрандта, «Мадонна с без​бородым Иосифом» Рафаэля, «Юдифь» Джорджо​не, портреты кисти Ван Дейка, «Даная» Тициана и другие картины. В настоящее время Эрмитаж распо​лагает одной из богатейших коллекций произведений Рембрандта, в которую входят 24 картины, почти все офорты и несколько рисунков великого художника. Они собраны в отдельном зале, открывающемся не​большой картиной «Старик-воин», изображающей человека, которого принято считать отцом Рембран​дта. Продолжают коллекцию знаменитые «Флора» (портрет Саскии, жены художника, написанный в го​ды женитьбы), «Даная», «Святое семейство», «Воз​вращение блудного сына», «Портрет старика в крас​ном».

В отдельном зале собраны и произведения Питера Пауля Рубенса. Среди них «Снятие с креста» — одно из ранних монументальных полотен мастера, «Пир у Симона фарисея», «Союз Земли и Воды». К периоду зрелого творчества относится «Портрет камеристки», среди поздних монументальных произведений — «Вакх».

По повелению Екатерины II была приобретена и библиотека Вольтера — вскоре после смерти фи​лософа. Она состояла из 6800 томов, в том числе в ней было 37 рукописей. Книги находились в пре​красном состоянии и в том самом виде, в каком ими пользовался философ в своем Фернейском замке. Стараниями Вагнера, секретаря Вольтера, все было сохранено в целости. Даже многочисленные бумаж​ные закладки были в тех самых местах, где их оста​вил Вольтер.

Если Петр I старался привлечь в Кунсткамеру вся​кого посетителя, то Эрмитаж с самого начала был ти​пичным музеем закрытого типа, совершенно недо​ступным для широкой публики. «Эрмитаж — не пуб​личный музей, а продолжение императорского дворца», — так охарактеризовал его в 1802 г. граф Д. П. Бутурлин, один из первых директоров Эрмита​жа. Сама Екатерина II в письме о приобретении кол​лекции резного камня писала: «Всем этим любуются только мыши и я».

Для публики Эрмитаж стал доступен только в 1852 г., когда Николай I торжественно открыл «Им​ператорский Музеум» — первый в России художе​ственный музей. Но хотя музейные коллекции и были выделены в отдельную музейную половину, Эрми​таж оставался продолжением царских апартаментов. В музейных залах, среди произведений искусства, часто устраивались различные увеселения и праздне​ства, что вредило картинам, требующим специальных условий хранения.

Кроме того, Николай I ввел специальные «огра​дительные правила». Печаталось ограниченное коли​чество билетов, «чтобы избежать большого числа по​сетителей». Дабы посетить музей, студенты Учили​ща живописи и ваяния должны были писать прошения на имя директора Эрмитажа. Художник В. Г. Перов в своих воспоминаниях приводит пример такого про​шения: «Имею надобность сделать копии с некото​рых картин, находящихся во вверенном Вам втором отделении Императорского Эрмитажа, а потому по​корнейше прошу Ваше превосходительство приказать выдать мне билет для входа и копирования».

К бесценным сокровищам Эрмитажа относится коллекция древнего золота, начало которой было по​ложено еще в петровские времена. В конце XVII в. в приалтайских степях, между Иртышом и Обью, про​мышляли «бугровщики» — искатели ценностей в над​могильных курганах («буграх», как их тогда называ​ли). Многое из найденного кладоискателями безвоз​вратно погибло, было переплавлено в слитки. Однако довольно значительную часть золотых изделий при​обрел уральский заводчик Никита Демидов и в 1715 г. преподнес их в дар по случаю рождения сына Екате​рине — супруге Петра I.

Заинтересовавшись этими древностями, Петр I издает указ собирать «старые вещи» и делать чертежи, «как что найдут». И потекли в столицу новые на​ходки. Так сложилась Сибирская коллекция Петра Великого. В нее входит более 250 великолепных ук​рашений — ажурные пряжки и застежки, спирально изогнутые браслеты и гривны, перстни и серьги, а также бляхи от конских сбруй.

В середине XIX в. найденные в Крыму сокрови​ща образовали ядро всемирно известной коллекции «Древности Боспора Киммерийского». А в 1897 г. на одной из улиц Майкопа раскопали скифский курган, сокровища которого тоже пополнили коллекцию Эр​митажа. В могиле вождя одного из прикубанских пле​мен лежало множество драгоценнейших украшений. Голову умершего венчали две золотые диадемы с ро​зетками, шею обвивали ожерелья из золотых, сердо​ликовых и бирюзовых бус. Из другого кургана, Куль-Оба, происходит роскошная золотая гривна, витой обруч которой украшен инкрустацией из синей эма​ли и пластичными фигурками скифских всадников.

Памяти Петра I в Эрмитаже посвящен отдельный Петровский зал. Своды его расписаны золотым узо​ром, в который искусно включены короны, двугла​вые орлы и латинские вензели. На боковых стенах зала размещены две картины, написанные на холсте — «Полтавский бой» и «Сражение под Лесной». На пе​реднем плане каждой картины изображен Петр Вели​кий на коне. В глубине зала на щите помещен пара​дный аллегорический портрет, созданный итальянс​ким художником Амикони в 1730 г. На портрете русский царь изображен на фоне моря и кораблей, в сопровождении Минервы — римской богини мудро​сти и войн. Под портретом стоит трон, сделанный в Лондоне в начале XVIII в. Спинка и сиденья трона обиты бархатом, на котором золотыми нитями вы​шиты двуглавые орлы. С потолка Петровского зала спускается серебряная люстра, вдоль стен стоят се​ребряные столы и торшеры.

Среди сокровищ Эрмитажа находится и самая большая ваза России, да и не только России! Колыванская ваза весит 19 т; она сделана из огромной глыбы серо-зеленой яшмы по рисунку архитектора А. Мель​никова. Мастера Колыванской гранильной фабрики работали над ней в течение четырнадцати лет и закон​чили ее в 1843 г.

Чтобы доставить в Петербург драгоценный груз с Алтая, понадобилась повозка, в которую впрягли 160 лошадей. Уложенная на специально спроектиро​ванные телеги, ваза начала свой путь из Барнаула в Петербург по рекам Чусовая, Кама, Волга, Шексна. Благополучно добравшись до Зимнего дворца, ваза заняла специально построенный для нее зал, который стал называться Залом большой вазы. А саму вазу ста​ли называть Колыванской по месту ее изготовления.

Высота «Колыванского чуда» более 2,5 м, размер овальной чаши —5х3,25 м, но кажется она удивитель​но легкой и изящной.

10.2. Русский музей
Невозможно точно сказать, когда и у кого впер​вые возникла мысль о создании музея русского ис​кусства. Все началось с первой большой художествен​ной коллекции — Эрмитажа, в который попадали и некоторые произведения русских живописцев. Но собрание русских картин, имевшееся в Эрмитаже до создания Русского музея, располагалось только в двух залах. Картины размещались без всякой системы, да и выбор их был случайным. В других дворцах, осо​бенно в Царскосельском, бесценные собрания старин​ных картин были почти недоступны публике.

О необходимости иметь в столице собрание кар​тин русских живописцев впервые задумался Павел I. В Михайловском замке он поместил шесть огромных полотен, представляющих историю страны от Дмит​рия Донского до самого Павла. Однако системати​ческого собирания русской живописи долгое время не было, хотя отдельные попытки частного характера делались постоянно.       

В 1826 г. художник-романтик Павел Свиньин от​крыл в своем петербургском доме небольшой музей русского искусства. На первом этаже были выставле​ны скульптуры Козловского и Щедрина, на втором — полотна Д.Г. Левицкого, О.А. Кипренского, А.Г. Вене​цианова. Но жизнь этого музея, как и многих других частных музеев, была короткой.

Довольно активно идея организации музея рус​ского искусства обсуждалась в середине XIX в. Об этом неоднократно писал и говорил В.В. Стасов, а писатель И. А. Гончаров в 1874 г. выступил в печати с проектом создания в Москве музея национального искусства. Но в первопрестольной еще в царствова​ние Александра II был основан Публичный музей. В него вошло великолепнейшее собрание Румянцевского музея, включавшее приобретенную в 1865 г. картинную галерею Ф.И. Прянишникова — директо​ра почтового департамента, который одним из пер​вых стал собирать картины отечественных художни​ков. В 1893 г. была открыта Московская городская художественная Галерея братьев Третьяковых. Все эти события ускорили появление в столичном Петербур​ге, не желавшем ни в чем уступать Москве, Государ​ственного музея национального искусства.

Легенду об основании Русского музея часто еще связывают с картиной И.Е. Репина «Николай Мирликийский избавляет от смерти трех невинно осуж​денных». Император Александр III приобрел эту кар​тину с 17-й выставки Товарищества передвижников, и она, по свидетельству одного из современников, «вызвала... в Государе мысль, тогда же им и высказан​ную: основать всенародный музей, в котором сосре​доточивались бы все лучшие произведения русского искусства».

В отличие от национальных собраний Европы, Русский музей с самого начала задумывался как мо​нархический. И вот 13 апреля 1895 г. царский курьер доставил в Сенат пакет, в котором содержался Высо​чайший указ об учреждении в Михайловском замке «Русскогомузея императора Александра III». Спустя три года музей распахнул свои двери для публики.

В одном из залов музея заняла свое место карти​на-эпопея Карла Брюллова «Последний день Пом​пеи», и зал как будто озарился заревом разгневанного Везувия, взметнулся «Девятый вал» И.К. Айвазовс​кого; жеманная невеста отвернулась от жениха-майо​ра на картине П. А. Федотова; грозно шагнул скульп​турный «Ермак» М.М. Антокольского, а над письмом турецкому султану «захохотали» репинские «Запорожцы»...
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Девятый вал. Айвазовский

Первые древнерусские иконы появились в музее еще в дни его создания. Они перекочевали сюда из коллекции историка М.П. Погодина и церквей Ми​хайловского дворца. В 1913 г. собрание икон попол​нилось великолепнейшей коллекцией известного ис​торика и искусствоведа Н.П. Лихачева, в которой было до 1500 экспонатов. Они и составили золотой фонд отдела древнерусского искусства.

В Русском музее находятся четыре иконы, к кото​рым прикасалась рука самого Андрея Рублева. И ру​шатся временные и исторические преграды, когда смот​ришь на лики его апостолов Петра и Павла, которые первоначально были выполнены (совместно с Дании​лом Черным) для Успенского собора во Владимире.

Перед глазами посетителей предстают не просто свя​тые, а святые мыслители — люди добрые и мудрые...

Из XII в., из глухой монашеской кельи, явился «Ангел Златые Власы». Создавший его безымянный иконописец был большим художником, его «Ангел» представляет собой образ вечной и нетленной красо​ты. В его огромных, мечтательных глазах светится веч​ный огонь чистоты и юности. А порой икона станови​лась чудесным сплавом искусства и истории. Такова икона XV в. «Осада Новгорода суздадьцами» — под​линный шедевр древнерусской живописи.

Иконы выставлены в музее в нескольких больших и светлых залах. Они не прижаты друг к другу, не гро​моздятся сплошными рядами. Вокруг каждой из них — воздух, каждая манит к себе, сосредоточивая на себе внимание зрителя. Золотом и серебром свер​кает все собрание, и древнерусское искусство сияет здесь полным своим блеском

До 1917 г. Русский музей пополнялся только за счет частных приобретений и пожертвований. После революции, когда произошло перераспределение цен​ностей, Русский музей «поглотил» целые частные коллекции и даже музеи (например, собрание Акаде​мии художеств).

В 1926 г. сюда поступили произведения русского авангарда из закрытого Музея художественной культу​ры, а затем и сокровища из ограбленных монастырей и храмов. Правда, ни то ни другое не вошло в постоянные экспозиции, а долгое время хранилось в запасниках.

Кроме живописных полотен в Русском музее на​ходятся скульптуры, прекрасные коллекции графики и образцы прикладного искусства. Это хранилище столь велико и обширно, что его сокровищ достаточ​но, чтобы открыть отдельные музеи — например, Пав​ла Филонова, Николая Рериха, Александра Бенуа и многих других мастеров живописи. 

10.3. Музей антропологии и этнографии им. Петра Великого (Кунсткамера)
Вот уже без малого три века набережную Невы в историческом центре Санкт-Петербурга украшает увенчанное высоким куполом здание Кунсткамеры — старейшего музея России. Ныне оно стало символом Российской Академии Наук. В его залах расположи​лась экспозиция Музея антропологии и этнографии, носящего имя своего основателя.

Основу собрания Кунсткамеры составили личные коллекции Петра I, собранные им преимущественно во время заграничных путешествий. Западную Евро​пу Петр впервые посетил в 1697 г., отправившись за границу в составе великого посольства. Здесь он по​знакомился с кабинетами «кунштов» — всевозмож​ных редкостей. Банки с заспиртованными уродцами тут соседствовали с коллекциями старинных монет, чучела птиц и скелеты зверей — с собраниями мине​ралов. Почти полтора года прожил Петр за границей. Еще тогда он начал покупать книги, инструменты, при​боры, оружие, анатомические препараты, гравюры, от​правляя их в Россию. Позже, бывая в Европе, царь неизменно приобретал для своей коллекции новые экспонаты — как отдельные предметы, так и целые собрания. Среди них наиболее известна коллекция Альберта Себы — «славное собрание животных чет​вероногих, птиц, рыб, змей, ящериц, раковин и дру​гих диковинных произведений из Ост и Вест-Ин​дии». В 1717 г. Петр за 30 тыс. гульденов приобрел у голландского профессора Фредерика Рюйша его зна​менитую анатомическую коллекцию.

Первое время личное собрание Петра I и коллек​ции по анатомии и зоологии хранились в Аптекарс​кой канцелярии в Москве. В 1714 г. их перевезли в Санкт-Петербург и разместили в залах Летнего двор​ца. Хранителем («надсмотрителем редкостей и натуралиев») царского «Кабинета редкостей» — Кунстка​меры — был назначен Иоганн Шумахер, а сам кабинет находился в ведении президента Аптекарской канце​лярии Роберта Арескина.

В 1718—1719 гг. по всей стране были разосланы указы Петра I «О приносе родившихся уродов, так же найденных необыкновенных вещей», предписыва​ющие «собирать и сдавать губернаторам за вознаграж​дение все, что зело старо и необыкновенно». И потек​ли в Петербург всевозможные диковинки и редкос​ти. Везли все: птиц, животных, рыб, травы и коренья, образцы минералов, предметы домашней утвари и одежду, старые рукописи. В архиве Академии наук сохранилось сопроводительное письмо, в котором перечислялись необычные монстры, привезенные из Москвы на двух возах. Среди них:

«1. Барашки. У одного — восемь ног; у другого - три глаза, два туловища и шесть ног (присланы из Тобольска).

2. Младенец с тремя ногами (прислан из Нижнего Новгорода).

3. Младенец с двумя головами (из Уфы).

4. Младенец с глазами под носом, а уши — под шеей (из Нежина).

5.  Младенец с рыбьим хвостом, родившийся в Москве».

Но главным источником пополнения собраний Кунсткамеры стали знаменитые «академические экс​педиции» первой половины XVIII в., связанные с именами Даниила Готлиба Мессершмидта, Герарда Фридриха Миллера, Петра Палласа, Иоганна Георга Гмелина, Степана Крашенинникова и другие извест​ных ученых той поры. Свою Кунсткамеру Петр I рас​сматривал не только как собрание любопытных ред​костей, но и как инструмент просвещения. Так, гово​ря о приобретенной коллекции уродцев, Петр подчеркивал ее просветительское значение: «Невеж​ды, чая, что такие уроды родятся от действия дья​вольского через ведовство и порчу, чему быть невоз​можно, но от повреждения внутреннего».

В 1718 г. за связь с опальным царевичем Алексе​ем был казнен адмиралтейств-советник А.В. Кикин, и царская коллекция были переведена в его освобо​дившийся дом неподалеку от Смольного монастыря - знаменитые «Кикины палаты». А в 1727 г. Кунстка​мера переехала в новое здание на Васильевском ост​рове. В 1718 г. его специально для этих целей начал строить архитектор Георг-Иоганн Маттарнови, а за​вершали постройку Николай Гербель, Гаэтано Кьявери и Михаил Земцов. Полностью здание Кунсткамеры было готово к 1734 г. Ныне оно принадлежит к числу немногих сохранившихся памятников архитек​туры Петербурга первой трети XVIII в.

При жизни Петра I и вплоть до 1727 г. вход в Кун​сткамеру «лицам всякого звания» был закрыт. Немно​гочисленными посетителями царского музея были пре​имущественно иностранные дипломаты. В 1724 г., после смерти Петра, Кунсткамера перешла в ведение Акаде​мии наук, а спустя три года, когда здание на Васильев​ском острове уже было почти достроено, двери музея впервые распахнулись для широкой публики.

Согласно воле Петра I, вход в Кунсткамеру был бесплатным: поощряя тягу к знаниям, Петр считал, что «надлежит охотников приучать и угощать, а не деньги с них брать». Посетителям Кунсткамеры предлагались «кофе и цукерброды», их кормили закусками и поили венгерским вином. Гостей музея встречали «суббиб​лиотекарь» или другие служители, которые любезно водили их по всем комнатам и показывали им редкос​ти с кратким объяснением. Есть свидетельства, что в музей приходило «множество... разного звания наро​ду» и здесь всегда было «великое людство».

В старину и без того причудливые экспонаты лю​били показывать публике «живописно, художествен​но». Так, например, скелет сидел, печально подперев челюсть костяшками пальцев. Другой скелет явно на​меревался заарканить посетителя сухими кишками, которые, как лассо, были намотаны у него на локте​вом суставе. Были в Кунсткамере и живые экспона​ты - люди-уроды, которых также демонстрировали публике. «Монстр»-коротышка Фома имел рост 126 см, а на руках и ногах у него было по два пальца, похожих на клешни рака. А великан по имени Бур​жуа имел рост 2 м 27 см. Петр I сам был высоким и любил высоких людей, ему нравилось, когда Буржуа стоял на запятках его кареты. После смерти Буржуа его скелет и препараты отдельных органов отдали в Кунсткамеру, где они хранятся и поныне.

Коллекции Кунсткамеры разрастались с каждым годом. Однако большая их часть погибла от пожара, случившегося в 1747 г. «Погорела в Академии, кроме немалого числа книг и вещей анатомических, вся гале​рея с этнографическими коллекциями», — горевал М.В. Ломоносов, очевидец этого события. Стремясь восполнить ущерб, Академия наук разослала по губер​нским канцеляриям списки утерянных коллекций с просьбой заново собирать вещи, подобные утраченным.

К концу XVIII в. Кунсткамера имела уже доволь​но значительное собрание экспонатов. Анатомический кабинет насчитывал их 2045, в том числе 179 органов, пораженных различными болезнями. Это служило сво​его рода наглядным пособием по изучению патологий. Большим числом экспонатов располагали Минералогический и Зоологический кабинеты, а также ботани​ческие коллекции. В путеводителе тех лет с гордостью подчеркивалось: «В нашем хранилище находится не только все, что в иностранных кунсткамерах между редчайшими и достопамятнейшими почитается вещами, но и такие вещи, которых нигде не обретается».

Коллекции музея значительно пополнились эт​нографическими и естественнонаучными материала​ми в результате кругосветного плавания экспедиции Ивана Крузенштерна и Юрия Лисянского, а также антарктической экспедиции Фаддея Беллинсгаузена и Михаила Лазарева. Поступали в Петербург и этног​рафические коллекции из Северо-Восточной Азии, Северной и Южной Америки (коллекции Российско-Американской компании). Особый интерес вызы​вает коллекция, собранная знаменитым русским уче​ным и путешественником Николаем Миклухо-Мак​лаем на Новой Гвинее и островах Океании.

С развитием науки и по мере накопления науч​ных материалов от Кунсткамеры начали отделяться различные научные учреждения: химическая лабора​тория, астрономическая обсерватория, ботанический сад. В 1764 г. была создана Академия художеств — в ее ведение отошло все, что было связано с художе​ственными ремеслами и искусством. А в 1830-х гг. на базе Кунсткамеры образовались семь самостоятель​ных музеев: Этнографический, Азиатский, Египетс​кий, Анатомический, Зоологический, Ботанический, Минералогический и Кабинет Петра I. Часть этих музеев располагалась в двух соседних зданиях на на​бережной Невы, а Этнографический, Азиатский, Еги​петский музеи и Кабинет Петра I — в здании Кунст​камеры.

В 1879 г. Этнографический и Анатомический му​зеи были объединены в Музей антропологии и этног​рафии, который с 1902 г. (с перерывом в 1918—1991 гг.) носит имя Петра Великого. Музей унаследовал не толь​ко коллекции Кунсткамеры, но и ее старинное здание.

В 1992 г. Музей антропологии и этнографии, дли​тельное время существовавший под эгидой Института этнографии и антропологии им. Н.Н. Миклухо-Маклая АН СССР, вновь стал самостоятельным учреждением. В его состав вошел бывший музей М.В. Ломоносова, располагавшийся в здании Кунсткамеры, но являвшийся частью Института истории естествознания и техники. Сегодня собрание Музея антропологии и этнографии им. Петра Великого (Кунсткамеры) является одним из наиболее интересных в мире. Оно насчитывает более 1 млн экспонатов и отражает все многообразие культур народов Старого и Нового Света.

Экспозиция музея рассказывает о происхождении человека, об основных этапах развития человеческого общества и культурных традициях народов мира. В его залах можно познакомиться с уникальной коллекцией произведений декоративно-прикладного искусства Японии, Китая, Полинезии, Австралии, увидеть маке​ты жилищ, предметы домашнего и хозяйственного обихода, ремесленные изделия, материалы, рассказы​вающие о быте и традициях народов Африки, Азии, Австралии, Океании, Северной и Южной Америки и Дальнего Востока. А на постоянной выставке «Из со​брания первого русского музея — Петербургской Кун​сткамеры» представлены первые экспонаты музея из коллекции Петра I, личные вещи императора, гипсовая копия посмертной маски и слепок с оттиска его руки.
Вопросы для самоконтроля:

1.Расскажите об истории создания музея Эрмитаж. 

2.Каковы особенности размещения коллекции музея Эрмитаж? 

3.Какова роль Павла I в создании Русского музея? 

4. Расскажите об истории формирования коллекции Русского музея.    

5.Расскажите об истории создания и коллекции первого российского музея – Кунсткамеры.
XI МУЗЕИ ФРАНЦИИ

11.1. Лувр
Расположенный на северном берегу Сены Лувр возник в конце XII в. как одна из парижских крепос​тей. Его нынешнее здание и стоит на месте крепости, воздвигнутой королем Филиппом Августом около 1190 г. К XIV в. вокруг нее сложился ансамбль королевской резиденции: массивные круглые башни с зуб​чатым верхом, мощные стены с небольшими оконны​ми проемами, стрельчатые своды... За замком закрепи​лось название Лувр. Как считают, оно происходит от французского «louve» — «волчица», и связано с коро​левским зверинцем-волчатником, некогда располагав​шемся на этом месте.
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Лувр

Новое здание замка начали сооружать в 1540-х гг. Стройка растянулась на несколько десятилетий. Одно из помещений дворца — «Большую галерею» — король Генрих IV отдал в распоряжение приглашенных им в Лувр мастеров, преуспевших в живописи, скульптуре, ювелирном и часовом деле и других искусствах. В то время в Лувре были устроены ковровые мастерские, здесь чеканились монеты и медали, а с 1640 г. печата​лись книги.

«Король-солнце» Людовик XIV (1643—1715) предпринял новую грандиозную реконструкцию Лув​ра. Но в 1682 г., когда королевский двор был перенесен в Версаль, все работы были заброшены. Лувр пришел в упадок. В 1750 г. даже шла речь о его сносе. Вторая жизнь Лувра началась в годы французской революции. 10 ав​густа 1793 г. королевская художественная галерея была открыта для посещений и стала музеем. Свой совре​менный вид замок приобрел в 1871 г. 

В настоящее время Лувр занимает огромную тер​риторию — 18 га. Это один из крупнейших в мире му​зеев, его каталог насчитывает 400 тыс. экспонатов. И хо​тя в его гигантской экспозиции наряду с шедеврами встречается и множество второстепенных произведе​ний, Лувр по праву занимает ведущее место среди ми​ровых художественных собраний.

Особый колорит Лувру придает огромная стеклян​ная пирамида во дворе. Ее, вопреки возражениям кон​серваторов, соорудил американский архитектор китай​ского происхождения М. Пей. Сегодня она привлекает внимание множества туристов. Подсчитано, что имен​но благодаря общей модернизации здания, открытию новых залов (создано семь современных галерей, в ко​торых разместили предметы, принадлежавшие фран​цузским королям, а также коллекции картин немец​ких, бельгийских, голландских, скандинавских и рос​сийских художников XVIII—XIX вв.) и строительству пирамиды число посетителей Лувра выросло в не​сколько раз. Перед тем как зайти в Лувр, иностранцы минут 15—20 крутятся возле «пеевского шедевра», фотографируясь на ее фоне. Недаром пирамида стала в середине 1990-х гг. одним из символов Парижа.

Несмотря на обилие раздаваемых бесплатно путе​водителей на разных языках, сразу разобраться в хит​росплетениях залов и галерей Лувра трудно. Лувр име​ет семь «департаментов» и три крыла, а также четыре уровня (не считая подземного, где расположены гарде​роб, кассы и размещена информация). Первый и вто​рой уровни называются соответственно «ре-де-шоссе» и «антресоль», а третий и четвертый — первым и вто​рым этажами.

«Департаменты» — это разделы экспозиции. Таких департаментов Лувр насчитывает семь: живопись, гра​фика, скульптура, прикладное искусство, а также древности — восточные, греко-римские и древнеегипетские. Эти департаменты занимают три крыла здания (имеющие собственные имена — Ришелье, Денон и Сюлли). Каждый департамент имеет свои подразделения. Изоб​разительные искусства делятся в соответствии с той или иной художественной школой, древности — по эпохам.

Луврский музей возник из небольшой коллекции картин и драгоценностей, которую начал собирать король Франциск I (1494—1547). Коллекция явля​лась собственностью короны, однако в дальнейшем многие предметы из нее исчезли: чем-то короли на​граждали своих приближенных, что-то раздаривалось фаворитам и фавориткам. Правда, если последние попадали в немилость, то им приходилось возвращать драгоценности в казну.

Сначала коллекция Франциска I хранилась в его любимой резиденции — замке Фонтенбло, позже она была перенесена в Лувр. И несмотря на то, что многое в последующие годы было утрачено, в Лувре и сегод​ня можно увидеть часть предметов из королевской сокровищницы. Например, зеркало в раме, украшен​ной изумрудами. Оно было преподнесено королеве Марии Медичи сенатом Венецианской Республики в качестве свадебного подарка. Заглядывая в него, мож​но представить в нем лицо королевы, каким его изоб​разил великий Рубенс.

В числе драгоценных камней Лувра находится и знаменитый алмаз «Регент» (в 137 каратов). Он был найден в 1700 г. в Индии, в копях Голконды. Нашед​ший алмаз невольник-индиец сделал себе на бедре рану и в ней под повязкой спрятал драгоценный камень. Свою тайну он открыл одному матросу, пообещав тому камень взамен за свое освобождение от рабства.

Заманив невольника на корабль, матрос отнял у него алмаз, а самого беднягу выбросил за борт. Затем мат​рос продал камень за тысячу фунтов стерлингов анг​лийскому губернатору форта Святого Георга Питту, чье имя и закрепилось как второе название алмаза — «Питт». Согласно другой версии, Питт в 1701 г. при​обрел алмаз у некоего Яхмунда за 312 тыс. франков. Герцог Орлеанский, будучи в то время регентом Фран​ции (отсюда другое название алмаза — «Регент») ку​пил этот камень уже за 3375 тыс. франков для короля Людовика XV. В 1792 г. алмаз вместе с другими драго​ценностями короны исчез при разграблении дворца Тюильри, где эти драгоценности хранились. Позже он каким-то загадочным образом возвратился обратно.

Однако Французская Республика нуждалась в деньгах и вскоре заложила алмаз богатому московско​му купцу Трескову. Вернуть алмаз во Францию смог лишь генерал Бонапарт, который приказал вправить его в эфес своей шпаги. Можно сказать, что алмаз «Ре​гент» помог Наполеону надеть императорскую корону: в 1799 г. он заложил его, чтобы совершить переворот 18 брюмера. В 1886 г. при аукционной распродаже алмазов французской короны только историческая цен​ность спасла «Регент» от публичных торгов, и отныне он хранится в Лувре.

Трудно охватить единым взглядом грандиозную экспозицию Лувра. Среди наиболее ценных коллек​ций — собрание «египетского департамента», одно из самых богатых в Европе, начало которому положил в 1826 г. Франсуа Шампольон, знаменитый египтолог, расшифровавший древнеегипетские иероглифы. В ос​нову собрания легли находки научной экспедиции, со​провождавшей Наполеона в его египетском походе. Сей​час собрание египетских древностей занимает 20 залов. В числе экспонатов — и утонченно-изящная бронзовая статуэтка царицы Карамамы (IX в. до н.э.), и знамени​тый на весь мир «Сидящий писец», и незабываемый полихромный рельеф с изображением фараона Сети I, принимающего ожерелье от богини Хатор.

По количеству залов с отделом Древнего Египта соперничает департамент Древнего Востока. Его экс​позиция пополнялась в основном за счет археологи​ческих раскопок французских ученых, начавшихся в 1881 г. Самый известный из хранящихся здесь мно​гочисленных экспонатов — знаменитый монолит чер​ного базальта с клинописными начертаниями «Свода законов царя Хаммурапи» (XVIII в. до н.э.).

В отделе античного искусства выставлена извест​ная на весь мир Венера Милосская. Она была случай​но обнаружена на острове Милос в 1820 г. греческим крестьянином Георгески. С целью выгодно продать свою находку Георгески до поры до времени спрятал статую в загоне для коз. Здесь ее и увидел молодой французский офицер Дюмон-Дюрвиль, участник эк​спедиции на острова Греческого архипелага. Он сразу оценил хорошо сохранившийся шедевр. Бесспорно, это была греческая богиня любви и красоты Венера. Тем более что она держала в руке яблоко, врученное ей Парисом во время известного спора трех богинь.

Крестьянин запросил за статую огромную цену, а у Дюмон-Дюрвиля таких денег не оказалось. Однако он уговорил крестьянина не продавать Венеру, пока он не раздобудет нужную сумму. Офицеру пришлось отправиться к французскому консулу в Константи​нополь, чтобы уговорить его купить статую для фран​цузского музея.

Но, возвратившись на Милос, Дюмон-Дюрвиль узнал, что статуя уже продана какому-то турецкому чиновнику и даже запакована в ящик. Ее вот-вот дол​жны были увезти. За огромную взятку Дюмон-Дюр​виль вновь перекупил Венеру. Ее срочно положили на носилки и повезли в порт, где швартовался фран​цузский корабль.

Но турки сразу хватились пропажи и настигли поклажу со статуей. В завязавшейся потасовке Венера несколько раз переходила от французов к туркам и обратно. Во время этой схватки и пострадали мра​морные руки Венеры. Корабль со статуей вынужден был срочно отплыть, а руки Венеры остались в порту. Они не найдены и до сих пор.

В античном зале находится и статуя Ники Само​фракийской, о которой поначалу отзывались как «о декоративной фигуре среднего достоинства». Теперь она стоит на высоком постаменте на площадке боль​шой лестницы, расходящейся по обе ее стороны. Уст​ремленная вперед фигура Ники как бы противостоит встречному ветру. Доныне трубит она в свой побед​ный рог, и никакие бури веков не могут заглушить без​звучного шума ее крыльев.

Картинная галерея Лувра, даже взятая в отдель​ности, могла бы стать музеем мирового значения. Ядром собрания, известного сегодня на весь мир, ста​ла коллекция Франциска I, заложенная им в XVI в. Ее пополняли Людовик XIII и Людовик XIV. Список шедевров, представленных в собрании Лувра, чита​ется как оглавление учебника по истории искусств, от античности до середины XIX в.: Ника Самофра​кийская, Венера Милосская, «Парнас» Андреа Мантеньи (1459), «Мадонна дель Росето» Ботичелли (1469), «Корабль дураков» Босха (1500), картины Ван Эйка, Учелло, Гольбейна, Рафаэля, Тициана, Тинторетто, Веронезе, Рембрандта, Рубенса, Гойи. Здесь можно увидеть и работы лучших французских худож​ников XVII—XIX вв., в числе которых — «Плот Медузы» Теодора Жерико (1819), «Свобода, ведущая народ на баррикады» Эжена Делакруа (1830), «Класс танца» Эдгара Дега (1874).

Жемчужина Лувра — всемирно известная картина Леонардо да Винчи «Джоконда». Художник писал по заказу флорентийского банкира Франческо делла Джо-кондо портрет его жены Моны Лизы. Была ли она кра​сива? Что можно сказать об этом сейчас, глядя на бес​смертное творение великого гения? Наверное, многие женщины во Флоренции были красивее ее. Но вполне развившаяся фигура ее была совершенна, особенно со​вершенной формы были ее выхоленные руки. Замеча​тельны простота и естественность, разлитые во всем ее облике. «Нельзя допустить, чтобы эта модель скучала во время сеансов, — подумал Леонардо. — Тогда ничего не получится, кроме мертвенной передачи более или менее сходных с оригиналом черт лица».

И тогда великий художник прибег к следующему приему: во время создания портрета он приглашал музыкантов, которые играли на лире и пели, и шутов, которые должны были постоянно поддерживать в ней веселое настроение, чтобы скука и меланхолия не ис​казили прекрасные черты ее лица.
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Леонардо да Винчи. Джоконда

Над этим сравнительно небольшим портретом Ле​онардо да Винчи проработал четыре года «Мне удалось создать картину действительно божественную» — так отзывался сам мастер о своем произведении.

22 августа 1911 г. «Джоконда» пропала из Лувра. В 13 часов дня, когда музей открыли для посетителей, ее на месте не оказалось. Среди работников Лувра на​чалось смятение. Посетителям объявили, что музей закрывается на весь день ввиду аварии водопровода.

Явился префект полиции с отрядом инспекторов. Все выходы из Лувра были закрыты, музей стали обыс​кивать. Но проверить старинный дворец французских королей площадью в 198 кв. м за одни сутки невозмож​но. Однако к концу дня полиции все же удалось обнару​жить на площадке маленькой служебной лестницы зас​текленный корпус и раму от «Моны Лизы». Сама же картина — прямоугольник размером 54х79 см —исчез​ла бесследно.

«Утрата "Джоконды", — это национальное бед​ствие, — писал французский журнал "Иллюстрасьон", — так как почти наверняка тот, кто совершил это похищение, не может извлечь из этого никакой выго​ды. Нужно опасаться, что он, в страхе быть пойман​ным, может уничтожить это хрупкое произведение». Журнал объявил награду: «40 тыс. франков тому, кто принесет "Джоконду" в редакцию журнала. 20 тыс. франков тому, кто укажет, где можно найти картину. 45 тыс. тому, кто вернет "Джоконду" до 1 сентября».

Первое сентября прошло, но картины не было. Тогда «Иллюстрасьон» опубликовал новое предложе​ние: «Редакция гарантирует полную тайну тому, кто принесет "Джоконду". Ему выдадут 45 тыс. наличны​ми и даже не спросят имени».

Но никто не пришел.

Проходил месяц за месяцем. И все это время пор​трет прекрасной флорентийки лежал спрятанный в куче хлама на третьем этаже большого парижского дома «Сите дю Герон», в котором жили итальянские рабочие-сезонники.

Потом прошло еще несколько месяцев, год, два... Однажды итальянский антиквар Альфредо Джери получил письмо из Парижа, написанное на плохой школьной бумаге неуклюжими буквами. Некто Винченцо Леонарди предлагал антиквару купить исчезнувший из Лувра портрет Моны Лизы. Леонарди пи​сал, что хочет вернуть на родину одно из лучших про​изведений итальянского искусства. Это письмо было отправлено в ноябре 1913 г.

После долгой переписки и переговоров Леонарди доставил картину в Галерею Уффици во Флоренции. Он был полностью убежден в правильности своего поступка: «Это хорошее, святое дело! Лувр битком набит сокровищами, которые принадлежат Италии по праву. Я не был бы итальянцем, если бы смотрел на это с безразличием!» 

К счастью, два года и три месяца, которые «Мона Лиза» провела в плену, не отразились на картине. Под охраной полиции «Джоконда» выставлялась в Риме, Флоренции, Милане, а потом после торжественной церемонии прощания отбыла в Париж.

Следствие по делу Перуджи (такова настоящая фамилия похитителя) шло несколько месяцев. Арес​тованный ничего не скрывал и рассказал, что перио​дически работал в Лувре стекольщиком. За это время он изучил залы картинной галереи и познакомился со многими музейными служащими. Он откровенно заявил, что давно уже решил украсть «Джоконду».

Перуджи считал, что «Джоконду» увезли из Ита​лии во времена Наполеона. А между тем Леонардо да Винчи сам привез ее во Францию, выкупив ее у пре​жнего владельца на деньги французского короля. Кар​тина была королевской собственностью до револю​ции 1789 г., а потом стала достоянием нации.

Однако «патриотические» убеждения обвиняемо​го сразу померкли, когда выяснилось, что в прошлом он уже привлекался полицией за попытку воровства, да вдобавок за свою «любовь к Италии» требовал пол​миллиона франков. И все же приговор суда был до​вольно мягкий: один год и пятнадцать дней тюрьмы с уплатой судебных издержек. Суд закончился в июне 1914 г., а через два месяца разразилась Первая миро​вая война, и человечество стало следить за другими событиями...

11.2. Музей Орсэ
Создание этого музея стало в 1970-х гг. значитель​ным событием в культурной жизни Франции. Один из крупнейших вокзалов Парижа, утративший свое функциональное значение, должен был превратиться в музей. Одной из главных задач было не только со​хранить вокзал в первозданном виде, но и включить его в современную жизнь, придать музею-вокзалу двойную функцию — носителя исторической памяти и художественного явления современности.

Бывший вокзал Орсэ располагается в центре Па​рижа - напротив Лувра и Тюильри. Он был построен архитектором Виктором Лалу к Всемирной выставке 1900 г. По мнению многих критиков, вокзал стал «ле​бединой песней французского модерна». Он считал​ся последним достижением техники того времени, са​мым ультрасовременным из всех — своего рода апо​феозом промышленного века. Все в нем приковывало внимание современников: громадный зал, огромная высота, циклопические портики, светящиеся часы. Кроме всего этого здание было в высшей степени фун​кционально. Однако со временем оно перестало удовлетворять все ускоряющийся ритм жизни. К концу 1960-х гг. вокзал обветшал и пережил забвение. На смену ему готовилось строительство международно​го отеля, в конкурсе на проект приняли участие круп​нейшие архитекторы того времени (в том числе и Ле Корбюзье).

Однако в 1973 г. решение о строительстве отеля отменили. Вокзал признали историческим памятни​ком, и его приобрело министерство культуры Фран​ции. Вот тогда-то и возникла идея превратить вокзал в музей искусства XIX в. — с новейшей экспозиционной технологией, но с минимальным изменением архитектуры и структуры самого вокзала, его инте​рьеров и декора.

Проект нового музея рождался как бы из диалога с прежним его создателем — Виктором Лалу и ставил своей задачей создать уникальную среду для произ​ведений искусства XIX в., но в то же время сохранить и собственную архитектуру вокзала. Однако здание Орсэ по своим прежним функциям никак не «совпа​дало» с задачами музея искусств. Сложнейшая про​блема была все-таки решена группой «АКТ-архитектюр», завоевавшей первое место в конкурсе по рекон​струкции этого вокзала. Основа концепции проекта этой группы была такова: «Сделать не музей в вокза​ле, а музей из вокзала».

Идея нашла поддержку и в лице тогдашнего пре​зидента Франции Валери Жискар д'Эстена. Про​грамма реконструкции предусматривала, что новый музей должен стать многодисциплинарным — то есть включать в свои экспозиции и демонстрировать живопись, графику, скульптуру, декоративную мебель, произведения фотографии и зарождающегося кино​искусства, архитектуру, градостроительство, исто​рические и документальные материалы. Первые кол​лекции нового музея формировались из произведе​ний, хранившихся в Лувре и многих других музеях и частных собраниях. Сюда почти целиком было пе​реведено собрание бывшего парижского Музея им​прессионизма. Сегодня собрания Музея Орсэ охва​тывают период с середины XIX в. до начала Первой мировой войны и по хронологическим рамкам за​нимают место между Лувром и Национальным цен​тром искусств имени Жоржа Помпиду. Своеобра​зие музейных экспозиций состоит в том, что они построены по принципу постмодернизма, т.е. здесь нет привычной «иерархии художественных ценнос​тей», и рядом со знаменитыми художниками экспо​нируются «второстепенные» работы малоизвестных живописцев и скульпторов. Зато перед посетителем разворачивается подробная панорама художествен​ной жизни Франции на протяжении более чем полу​века.

Самым масштабным помещением нового музея стала центральная галерея, устроенная над бывшими железнодорожными путями, где ныне выставлены коллекции скульптуры. Стеклянный свод обеспечи​вает равномерное освещение зала, а это для скульп​тур является безопасным и оптимальным режимом. Грандиозные размеры зала придают еще большую монументальность всей скульптурной экспозиции. Здесь выставлены работы Франсуа Рюда, Камиллы Клодель («Зрелый возраст», 1899), Огюста Родена, в частности гипсовый вариант его памятника Бальзаку (1892—1898), установленного на парижском бульва​ре Распай. Еще один вариант бронзовой статуи стоит в саду Музея Родена в Париже.

С центральной галереей соседствуют залы, где выставлены произведения живописи и декоратив​но-прикладного искусства. С одной стороны — это залы Домье, Коро, Милле, с другой — Энгра, Делак​руа, Дега, Гюстава Моро. В Музее Орсэ экспониру​ется широко известная картина Жана-Франсуа Мил​ле «Ангелус» (лат. «Angelus», 1859; чаще ее именуют во французской транскрипции — «Анжелюс», а в советские времена вообще называли «Вечерним зво​ном»). Эта картина занимает в художественном на​следии Франции примерно такое же место, какое занимают в русской живописи второй половины XIX в. «Три богатыря» Васнецова или «Утро в со​сновом лесу» Шишкина. Ни одно произведение французского художника не тиражировалось столько раз, как это полотно Милле. По признанию Сальвадора Дали, эта картина с детства производи​ла на него неизгладимое впечатление: он постоянно видел в ней некую скрытую тайну, а опрос обществен​ного мнения, проведенный в начале 1970-х гг. в То​ронто (Канада) с целью выяснить отношение простых людей к современному искусству, показал, что по крайней мере в ту пору эта картина Милле пользова​лась наибольшей популярностью в Северной Аме​рике, в то время как работы известных современных живописцев вообще не получили признания.

Коллекции импрессионистов и постимпрессио​нистов размещены в залах верхней галереи. Есте​ственное специфическое освещение этих залов наи​лучшим образом отвечает цветовой гамме живопис​ных полотен Моне, Сислея, Сезанна, Ренуара, Ван Гога. Здесь экспонируются ряд картин, приобретших всемирную известность, в том числе «Олимпия» (1863) и «Завтрак на траве» (1863) Эдуарда Мане, «Семейный Портрет (Семья Беллели)» Эдгара Дега (1858), «Женщины в саду» (1867), «Регата под Аржантёем» (1872), «Вокзал Сен-Лазар» (1877) и «Со​бор в Руане» (1894) Клода Моне, «Наводнение в Пор-Марли» (1876) Альфреда Сислея, «Красные крыши» Камилла Писсарро (1877), «Бал в Мулен де ла Галетт» (1876), «Обнаженная на солнце» (1875) и «Девушки за пианино» (1892) Огюста Ренуара, «Дом повешенного» (1873) и «Женщина с кофейником» (1890—1894) Поля Сезанна, «Звездная ночь» Ван Гога (1889), «Ареареа» («Времяпровождение») (1892) и «Прекрасная Анжела» (1889) Поля Гогена, работы Анри Фантена-Латура, Анри Руссо и др.

Овальные залы первого этажа отданы произведе​ниям академической, натуралистической и символи​ческой школ. Три из них представляют новое искусст​во; это произведения Харта и Ван дер Вельде. Для раз​мещения произведений декоративного искусства и графики (рисунков, фотографий, пастелей и литогра​фий) созданы специальные небольшие «темные» по​мещения. Естественное освещение здесь практически отсутствует, а разработанная система подсветки позво​ляет видеть лишь экспонаты.

Вообще естественное и искусственное освещение Музея Орсэ является одной из его главных удач; 8 тыс. светильников, прожекторы и галогеновые фонари как бы сливаются в одну симфонию. Во всех залах смон​тирована система, отражающая как искусственный, так и естественный свет. Этот свет прежде, чем по​пасть на полотна, отражается специальными панеля​ми, поглощающими вредные для картин ультрафио​летовые лучи.

Среди других технических новшеств в музее при​меняется компьютерная система управления клима​тическим режимом и обеспечением безопасности.

11.3. Музей Родена
Музей выдающегося французского скульптора Огюста Родена размещается в отеле Бирон — старин​ном особняке на улице Варенн, владельцем которого когда-то был маршал Бирон, военачальник времен Людовика XV. Этот роскошный особняк, окруженный садом, разбитым на трех гектарах, был построен в 1728—1730 гг. архитектором Жаном Обером. В нача​ле XIX в. здесь размещалась резиденция русского по​сла, затем женский монастырь. В начале XX в. отель перешел в частные руки, в доме устроено несколько студий, сдававшихся в аренду художникам и артис​там. Здесь в разное время жили Айседора Дункан, Анри Матисс, Жан Кокто. С 1908 г. часть здания — ряд ком​нат, обращенных на юг, — занял Огюст Роден. Скуль​птор был очарован красотой дома и живописностью окружающего его сада. Роден собрал здесь множество своих работ, развесил на стенах коллекцию живопи​си и собственных рисунков, поставил в парке гречес​кие и римские статуи из своего собрания. Гостями Родена в отеле Бирон были многие выдающиеся люди того времени.

В 1911 г., когда здание отеля было куплено фран​цузским государством, Роден предложил план пере​дачи Франции всего своего наследия — скульптур, рисунков, художественных коллекций (включавши​ми картины Ван Гога и Ренуара), фотографий и архи​вов — при условии, что в отеле Бирон будет устроен музей, посвященный его творчеству. После согласо​вания всех деталей французский парламент в декаб​ре 1916 г. одобрил это решение. Спустя год Роден умер в своем доме в Медоне под Париже. 
Музей Родена открылся в 1919 г. Его организаторы решили разделить творческое наследие художника: в музее в отеле Бирон хранятся завершенные мраморные и бронзовые скульптуры Родена, многочисленные эс​кизы, этюды и наброски, а также принадлежавшая ему коллекция произведений искусства; незаконченные ра​боты из гипса, глины и макеты ряда известных произ​ведений, отражающие творческий поиск художника, демонстрируются на вилле Родена в Медоне. Ныне музей в отеле Бирон обладает приблизительно 6600 ра​ботами Родена, созданными в терракоте, гипсе, бронзе, мраморе, воске, стекле, керамике и т.д. Здесь экспони​руются две самые известные работы великого мастера: «Мыслитель» (1880-1882) и «Поцелуй» (1886). Ряд скульптур — в обширном саду музея: здесь на песча​ных площадках выставлены монументальные компо​зиции «Врата ада» (1880—1917), «Граждане Кале» (1889) и др. В числе других работ Родена, хранящихся в музее, — «Девушка с розой на шляпе» (1865—1870), «Бронзовый век» (1877), «Уголино» (1882), «Упав​шая кариатида» (1882), «Вечный идол» (1889). Отдельный зал посвящен работам Камиллы Клодель (1864—1943), которая на протяжении 15 лет была по​мощницей, музой и возлюбленной Родена. В помеще​нии псевдоготической часовни, оставшейся от бывше​го монастыря, выставлены произведения греческого, римского и египетского искусства, собранные Роденом. Каждое лето здесь устраиваются показы современно​го искусства.

Вся обстановка музея, включая парк, пронизана особым очарованием дома старого художника. Имен​но это качество выделяет Музей Родена среди других французских музеев. Это — один из самых популяр​ных музеев во Франции, четвертый после Лувра, Вер​саля и Музея Орс. Ежегодно его посещает около 500 тыс. человек.

11.4. Музей Пикассо
Экспозиция Музея Пикассо в Париже полностью посвящена жизни и творчеству великого испанского живописца Пабло Пикассо (1881—1973). Он впервые приехал в Париж в 1900 г. и впоследствии провел боль​шую часть своей жизни здесь и в Провансе (на юге Франции). После его смерти в 1973 г. многие из работ Пикассо перешли в собственность французского госу​дарства, и тогда было принято решение организовать в Париже музей художника.

Большую роль в создании музея сыграл Андре Мальро (1901 — 1976), французский романист, искус​ствовед и государственный деятель. Именно он, буду​чи министром культуры Франции, инициировал при​нятие закона, согласно которому произведения искус​ства, имеющие бесспорную художественную ценность, могут приниматься в качестве оплаты налога на наслед​ство. Именно за счет этого французское государство после смерти Пикассо стало обладателем 203 картин, 159 скульптур, 16 коллажей, 88 керамических работ и более 3 тыс. графических работ. В 1990 г. это собрание пополнилось наследием вдовы художника Жаклин Пикассо.

Музей Пикассо открылся в 1985 г. Он располага​ется в самом сердце Парижа, в отеле Сале, построен​ном в 1656 г. В XVIII в. здесь размещалась резиденция посла Венецианской Республики, а позднее — Цент​ральная школа искусства и промышленности. В насто​ящее время музей обладает весьма внушительной кол​лекцией произведений Пикассо, включающей в себя 251 картину, 160 скульптур, 16 коллажей, 107 керами​ческих работ, около 1500 рисунков, множеством гра​вюр, а также более 100 тыс. архивных документов, фо​тографий, писем и рукописей. Это одно из наиболее полных и всесторонних собраний, связанных с жиз​нью и творчеством Пикассо.

Экспозиция музея развернута в хронологическом порядке, охватывая период 1894—1972 гг. В 20 залах представлены все этапы творчества Пикассо, начиная с ранних картин, созданных им во время своего первого пребывания в Париже, в числе которых — «Автопорт​рет» (1901), «Селестина» — шедевр «голубого» перио​да (1904), и «Автопортрет» (1906). Далее идут знаменитые «Девушки из Авиньона» (1908), ставшие одной из ступеней на пути Пикассо к кубизму, за ними — ку​бистские композиции («Натюрморт с плетеным сту​лом», 1912) и работы классического периода, включаю​щие в себя «Портрет Ольги в кресле» (1917) и много​численные рисунки и эскизы костюмов, созданные Пикассо для балетной труппы Дягилева. Сюрреалисти​ческий период в творчестве художника представлен «Поцелуем» (1925) и «Распятием на кресте» (1930). Отдатьные залы посвящены графике Пикассо, его рабо​там из керамики, а в скульптурном парке размещены скульптуры, созданные мастером в 1929—1950 гг. Завершают экспозицию работы заключительного (1961— 1973) периода в творчестве Пикассо, включающие в себя «Сидящего старика» (1970—1971).

В одном из залов музея находится частная кол​лекция произведений искусства, принадлежавшая Пикассо; в 1978—1985 гг. она экспонировалась в Лув​ре. Коллекция включает в себя африканские и ново​гвинейские маски, иберийские изделия из бронзы, картины Коро, Курбе, Сезанна, Шардена, Ренуара, Матисса, Браке, Миро, Руссо. Хронологию жизни и творчества Пикассо дополняют многочисленные фо​тографии, запечатлевшие художника во время рабо​ты и на отдыхе с семьей и друзьями.
Вопросы для самоконтроля:

1.Расскажите об истории строительства дворца Лувр и этапах истории Лувра как музея.
2.Расскажите о коллекционировании памятников искусства во Франции и истории пополнения фондов Лувра.
3.Назовите имя французского президента, способствовавшего созданию музея Орсэ.
4.Собрание какого бывшего музея было переведено в музей Орсэ? 
5. Расскажите об истории создания музея Родэна. 6. Каковы особенности коллекции музея Пикассо?
XII МУЗЕИ ЧЕХИИ

12.1. Национальный музей в Праге

Прогулку по музеям и галереям чешской столицы обычно начинают с осмотра стометрового фасада На​ционального музея, обращенного к Вацлавской пло​щади. Этот музей главенствует среди музеев страны не только потому, что носит эпитет «национальный», но и потому, что до известной степени он — воплоще​ние всей чешской культуры XIX в.

Монументальное здание музея было построено в 1885—1890 гг. на месте Конных ворот, в возвышен​ной части Вацлавской площади. Его величественный фасад, оформленный в стиле неоренессанс, увенчи​вает скульптура покровителя Праги — св. Вацлава в сопровождении четырех святых. Здание музея про​ектировал архитектор Йозеф Шульц, расходы на стро​ительство составили почти 2 млн золотых крон. Фа​сад музея украсили аллегорические статуи Чехии с реками Эльбой, Влтавой, Отавой и Крконошскими горами. В нишах боковых башен — фигуры, симво​лизирующие отдельные научные дисциплины; бесчис​ленное множество всевозможных скульптур украси​ли также внутренние помещения этого огромного зда​ния. Убранство Национального музея дополняют картины Франтишека Женишека, Вацлава Брожика, Войтеха Гинайса и цикл из шестнадцати картин, по​священный чешским городам и памятным историчес​ким местам, созданный Юлием Маржаком.

Сокровища поступали в музей с помощью обще​ственных подписок, сбора средств по всей стране, по инициативе таких образованных дворян, каким был, например, Кашпар Штернберк. Сегодня в музее выс​тавлены обширные нумизматические коллекции и десятки тысяч минералов; эти экспозиции относятся к числу самых интересных в мире. Не менее любо​пытны и коллекции зоологические, археологические и палеонтологические. Само здание, однако, уже не отвечает возросшим требованиям, не будучи в состо​янии вместить все сокровища, которые собраны здесь многими поколениями, и потому возникли новые филиалы музея, рассеянные по Праге.

В этнографическом филиале на Смихове собра​ны экспонаты о жизни, труде, культуре населяющих Чехию народов и о культуре славян вообще. История этих коллекций насчитывает много лет и весьма бога​та событиями, несмотря на то что этнография стала располагать своей научной базой лишь в 1880-е гг. Все началось с коллекций Войты Напрстека, который в 1862 г. основал в Праге Музей промышленности. Му​зей этот, по его замыслу, должен был способствовать «поднятию труда до уровня искусства». Его супруга, пани Иозефа Напрсткева, вскоре после этого открыла для себя красоту народных вышивок и других видов народного искусства; поэтому она основала в музее новую экспозицию, назвав ее «Работы наших мате​рей». Коллекция быстро росла — в основном потому, что она возникла около 1877 г., когда собиратели и коллекционеры еще не уделяли достаточно внимания этим изделиям. И таким образом постепенно весь музей заполнили культурно-исторические и этногра​фические экспонаты, причем некоторые из них со временем стали уникальными.

Экспозиция «Дома чешского села», которая была представлена на Юбилейной выставке в Праге в 1891 г., явилась стимулом для создания этнографической кол​лекции в Национальном музее; несколько типов сельс​кого интерьера было экспонировано в главном здании музея на Вацлавской площади. И наконец, возник Че​хословацкий этнографический музей, коллекции ко​торого ныне размещены в одном из самых красивых ампирных зданий Праги, в летнем дворце Кинских, среди зелени Петршинских садов. Там сосредоточены все этнографические сокровища пражских музеев. Эти экспозиции помогут нам составить представление о забытых народных обычаях, о мебели, которая исчезла из деревенских домов, о народной живописи, керами​ке, национальных костюмах, резьбе по дереву — о всех видах человеческой деятельности, о тех источниках, на которых зиждилась и развивалась чешская нацио​нальная культура.

12.2. Пражская национальная галерея
Пражская национальная галерея — истинная сокро​вищница, насчитывающая свыше 400 тысяч произве​дений искусства. В их числе — более 13 тыс. живопис​ных произведений, свыше 6 тысяч скульптур, 40 тыс. рисунков и около 300 тыс. произведений графики. Это один из самых больших музеев в Центральной Европе. Здесь собраны замечательные памятники как старого чешского, так и западноевропейского и русского ис​кусства, от Питера Брейгеля и Альбрехта Дюрера до Франсиско Гойи, Оноре Домье и Ильи Репина.

В основу галереи легли коллекции Общества пат​риотических друзей искусства, основанного в Праге в 1796 г. Если вспомнить даты рождения крупнейших музеев Европы — Лувра (1792), Прадо (1819), Наци​ональной галереи в Лондоне (1824), то нетрудно установить, что Пражская национальная галерея возник​ла сразу вскоре после создания Лувра и задолго до основания других европейских музеев. Коллекцио​нирование произведений чехословацкого искусства в этот период было тесно связано с патриотически направленной деятельностью чешских просветителей (так называемых будителей), с утверждением нацио​нального самосознания, что было характерной чертой эпохи чешского Возрождения (первая треть XIX в.).

Со временем Национальная галерея превратилась в крупнейший музей страны. В XX в. ее собрания до​стигли таких размеров, что после 1945 г. галерея за​нимала уже три больших здания — Штернбергский дворец на Градчанах, дворец Кинских в Старом Городе и верхний этаж зданий городской библиотеки. Несколько позднее открылись и другие разделы На​циональной галереи — собрание чешской живописи XIX в. в Вальдштейнском дворце (Мала Страна), раз​дел чешской скульптуры в замке Збраслав.

Основная часть коллекций Национальной галереи сосредоточена в Штернберском дворце, по соседству с Пражским Градом, в великолепном барочном зда​нии, построенном итальянскими архитекторами на рубеже XVII—XVIII вв. Его фасады щедро украшены лепниной, рельефными портретами римских импера​торов и сценами из античной мифологии. Сейчас в Штернбергском дворце экспонируются памятники старого чешского и западноевропейского искусства. В залах дворца выставлены также русские, итальянс​кие и греческие иконы XVI—XVII вв., памятники средневековой чешской живописи и скульптуры. Этот раздел является одной из самых замечательных час​тей собрания пражского музея.

Ни в одном музее мира искусство чешской готики не представлено так полно, как в Национальной гале​рее в Праге. Памятники чешского готического искус​ства по праву принадлежат к лучшим художественным творениям своей эпохи. Очень интересен алтарь Яна Очка из Влашима — первый образец портрета в чешс​ком изобразительном искусстве. А знаменитый алтар​ный цикл «Муки Христовы» из Тржебони знакомит с творчеством выдающегося художника европейского масштаба, имя которого, к сожалению, до сих пор оста​ется неизвестным. Большой интерес представляет и чешская готическая пластика, экспонирующаяся в этом же отделе.

В Пражской национальной галерее представлены шедевры всех старых европейских школ. Здесь мож​но познакомиться с произведениями таких художни​ков, как Эль Греко, Мурильо, Гойя, Гольбейн, Кранах, Дюрер, Рубенс, Рембрандт, Ван Дейк. Среди полотен итальянской школы особого внимания заслуживает «Мадонна с покрывалом» Себастьяно дель Пьомбо (1485—1547); «Портрет Элеоноры Толедской» рабо​ты А. Бронзино (1503-1572). Одним из лучших па​мятников итальянской живописи XVI в. является фрагмент картины «Вознесение Марии», принадлежащей кисти Паоло Веронезе. По своим живописным достоинствам он не уступает лучшим произведениям этого мастера. Коллекцию итальянской живописи в галерее достойно завершает венецианская школа XVIII в.: произведения Дж.Б. Тьеполо, Ф. Гварди и Каналетто.

Коллекция немецкой и австрийской живописи в пражской галерее невелика, но почти каждое произве​дение отличается высоким художественным каче​ством. Среди них необходимо назвать прежде всего «Праздник четок» Альбрехта Дюрера. Картина была написана по заказу немецких купцов для алтаря вене​цианской церкви Св. Варфоломея, служившей усы​пальницей немецкой общины в Венеции. Полотно было закончено в 1506 г., а с 1600 г. оно хранилось в Праге, в собрании короля Рудольфа II. Об этой картине сам Дюрер писал: «Она хороша и красива по краскам...Я за​ставил умолкнуть всех живописцев, говоривших, что в гравюре я хорош, но в живописи не умею обращаться с красками. Теперь все говорят, что они не видели бо​лее красивых красок». В стоящей справа под деревом мужской фигуре с листом бумаги в руках изображен сам художник.

Испанскую школу живописи представляют два замечательных художника — Эль Греко и Франсиско Гойя. «Портрет дона Мигеля де Лардисабала» работы Гойи (он собственноручно подписан мастером) при​надлежит к лучшим картинам пражского собрания.

В разделе фламандского и голландского искусства XVII в. представлены работы почти всех ведущих мас​теров того времени — Рубенса, Ван Дейка, Я. Иорданса, Ф. Хальса, Рембрандта. Среди произведений ни​дерландской живописи привлекает внимание большая картина Питера Брейгеля-старшего «Сенокос». Мне​ния специалистов об этой картине расходятся. Одни считают ее работой самого мастера, другие — произве​дением его ученика. Некоторые рассматривают карти​ну как аллегорию месяца июня, другие—как аллегорию июля. Но каковы бы ни были суждения о «Сенокосе», картина, безусловно, заслуживает внимания.

Лучше всего в пражской галерее представлено чешское искусство XVII—XIX вв. Выдающимся чеш​ским живописцем XVII в. был Карел Шкрета (1610— 1674). К числу его известнейших работ принадлежит хранящийся в галерее «Портрет Дионисио Мизерони с семьей». Традиции чешского портретного искус​ства были продолжены в XVIII в. Яном Купецким (1667-1740) и Петром Брандлем (1668-1735).

Во второй половине XVII в. и в XVIII в. в Чехии получила большое развитие декоративная живопись, предназначенная для украшения интерьеров строив​шихся тогда в большом количестве дворцов, замков, особняков. В качестве живописца-декоратора особенно прославился Б.В. Рейнер (1689—1743), работы ко​торого также хранятся в коллекции пражской галереи.

XIX в. представлен произведениями Йозефа Манеса и Йозефа Навратила, который считается основополож​ником современного чешского искусства. Есть здесь и картины Карела Пуркине, В. Брожика, работы Микулаша Алеша, Маржака, Гинайса и Женишека.

Ряд благоприятных причин способствовал тому, что с начала XX в. коллекция Национальной галереи в Праге постоянно пополнялась произведениями фран​цузского искусства XIX—XX вв. Поездки чешских художников и искусствоведов в Париж, выставки французского искусства в Праге, настойчивость и последовательность чешских частных коллекционе​ров в приобретении произведений французских ху​дожников привели к созданию нового самостоятель​ного раздела музея — французского искусства XIX—XX вв. Особенностью этой коллекции является не только наличие в ней редких произведений, но и боль​шого количества скульптуры.

Среди работ французских художников первой по​ловины XIX в. заслуживают внимание семь картин Эжена Делакруа (1798—1863). Среди них— «Крово​пролитие на Хиосе», этюд к его знаменитому полотну «Хиосская резня». Этюд подписан и датирован тем же 1824 г., что и сама картина. Как и большинство пражс​ких картин Э. Делакруа, этот этюд был куплен на выс​тавке французского искусства XIX и XX вв., состояв​шейся тогда в Праге.

Выдающийся французский график, живописец и скульптор Оноре Домье (1808—1879) представлен двумя живописными произведениями и одним скуль​птурным. Его картина «Семья на баррикаде. 1848» датируется 1860 г. и принадлежит к числу лучших творений живописца. Исключительное место в раз​деле французского искусства занимает и большое со​брание пейзажей Э. Будена (1824—1898). Пятнадцать работ мастера позволяют проследить его эволюцию с конца 60-х до середины 90-х гг. XIX в.

Из художников-импрессионистов в пражском собрании представлены Клод Моне, Камилл Писсарро и Огюст Ренуар. Среди трех полотен Писсарро выделяется «Сад в Валь Эрме», относящийся к 1880 г. и характеризующий художника не только как пейза​жиста, но и как мастера жанровых сцен. Ренуар пред​ставлен полотном «Влюбленные», поэтично изобра​жающим влюбленных в зелени сада, пронизанного солнечным светом.

Собрание французского искусства конца XIX— XX вв. — гордость пражской галереи. Даже простой перечень имен мастеров, чьи картины находятся в со​брании музея, позволяет сделать вывод о полноте и разнообразии коллекции. В пражском собрании можно видеть работы В.П. Сезанна., В. Ван-Гога, П. Гоге​на, Ж. Сера, П. Синьяка, А. Тулуз-Лотрека, П. Боннара, О. Фриеза, А. Руссо, А. Матисса. В Штернбергском дворце экспонируются и произведения француз​ских мастеров скульптуры: Ж.-А. Гудона, Ф. Рюда, А.-Л. Бари, Ж.-Б. Карло, Ш. Деспио, А. Майоля.

Некоторые из хранящихся в галерее памятников по праву принадлежат к выдающимся творениям фран​цузской пластики. Таков прекрасный портрет Энгра (1908) работы Э.-А.Бурделя. Исполненный за несколь​ко часов, портрет вошел в число выдающихся произ​ведений французской пластики, заслужил высокую похвалу великого О. Родена. Каждый посетитель На​циональной галереи в Праге надолго сохранит в памя​ти находящиеся там произведения французской скуль​птуры не только потому, что большинство из них - первоклассные творения выдающихся представителей французской пластики, но и потому, что они удачно, с большим вкусом экспонированы.

Помимо Штернбергского дворца коллекции На​циональной галереи хранятся еще в двух зданиях. В Го​родской библиотеке на площади Вацека можно позна​комиться с произведениями художников-модернистов конца Х1Х — начала XX в. А во дворце Кинских на Староместской площади хранятся десятки тысяч про​изведений чешской и мировой графики. Выдающий​ся график своего времени Вацлав Голлар представлен тут огромным количеством работ (после Лондона это, пожалуй, самая большая в мире коллекция подобного рода) — в музее собраны 5 тыс. его графических лис​тов и 40 рисунков.
Вопросы для самоконтроля:

1.Расскажите об истории строительства здания Национального музея в Праге и его архитекторе. 
2. Расскажите об истории формирования экспозиций Национального музея в Праге. 
3.Какие шедевры старых европейских школ представлены в Пражской национальной галерее?
 4. В каких зданиях хранятся коллекции Пражской национальной галереи
XIII МУЗЕИ США
13.1. Смитсоновский институт

Широкие лужайки, обрамленные деревьями, тя​нутся от вашингтонского Капитолия на запад, до са​мого берега Потомака. По краям этого зеленого про​странства, называемого Моллом, стоят два ряда кра​сивых зданий, образующих пестрый архитектурный ансамбль Смитсоновского института. Эта одна из главных достопримечательностей американской сто​лицы. Здесь расположены национальные музеи авиа​ции и космонавтики, естественной истории, амери​канской истории, африканского искусства; Галерея Фрира, где выставлены произведения художников Востока и исламского мира; Галерея Сэклера — вмес​тилище памятников ближневосточного и азиатского искусства; Музей Хэршхорна и Парк скульптур. Не​подалеку, тоже в пределах Молла и тоже под крылом Смитсоновского института, разместились Нацио​нальная галерея изящных искусств, Центр изобрази​тельного искусства имени Джона Кеннеди и Центр научных исследований имени Вудро Вильсона.

Всего в состав Смитсоновского института входят 17 музеев и галерей (14 из них находятся в Вашинг​тоне, а 3 — Музей Купера—Хьюетта, Национальный музей дизайна и Национальный музей американских индейцев — в Нью-Йорке) и вашингтонский Национальный зоопарк. Это крупнейшее в мире научно-про​светительское учреждение. Достаточно сказать, что ежегодно смитсоновские музеи посещает 24 млн че​ловек — это сопоставимо с населением такой страны, как Испания.

Почти в центре Молла, на южной его стороне, сто​ит похожий на замок с башенками дом из красного кирпича. Это здание, словно сошедшее со страниц книги сказок, построено в 1855 г. В часовне у пара​дного входа покоятся останки Джеймса Смитсона - британского ученого, ни разу в жизни не бывавшего в Соединенных Штатах. Но именно благодаря ему ста​ло возможным создание этого огромного музейного комплекса с огромными собраниями произведений искусства и предметами материальной культуры.

Джеймс Смитсон родился в 1765 г. во Франции, куда бежала его мать Элизабет Мейси, спасаясь от позора внебрачной беременности. Отец мальчика, сэр Хью Смитсон, вот-вот должен был стать герцогом Нортумберлендским. Элизабет, родословная которой восходила к Генриху VII Английскому, дала себе клятву сделать все возможное, чтобы ее незаконно​рожденный ребенок никогда не чувствовал себя ущемленным. Когда мальчику исполнилось 10 лет, мать привезла его в Англию и ухитрилась оформить бри​танским подданным, однако для юного Смитсона был закрыт доступ к гражданской или военной службе. Не имея возможности сделать карьеру на поприще, традиционно избираемом отпрысками аристократи​ческих семейств, молодой Джеймс занялся науками.

В 17 лет он поступил в колледж Пемброк при Ок​сфордском университете. Джеймс Льюис Мейси (под этим именем он был известен преподавателям и со​братьям-студентам) вскоре выказал блистательные способности к химии и минералогии, он успевал по этим предметам лучше всех. Спустя 4 года Джеймс получил степень магистра, а еще через год, при под​держке Генри Кавендиша, одного из самых выдаю​щихся британских ученых, стал членом лондонского Королевского общества. В 1791 г. Джеймс выступил там с первым научным докладом о химических свой​ствах табашира — вещества, обнаруженного в волок​нах бамбука. Молодому докладчику было тогда 26 лет.

В 1800 г. скончалась мать Джеймса, и он принял имя своего отца, став Смитсоном. Он опубликовал 27 научных трудов по химии, минералогии, геологии, а дотошное изучение европейских месторождений цинковых руд привело его к открытию нового мине​рала — карбоната цинка, названного в его честь смитсонитом. И все же это не принесло Джеймсу Смитсону громкой научной славы. Он состоятельный холос​тяк, друживший со всеми ведущими учеными своего времени, с огорчением понял, что ему не под силу тя​гаться с корифеями, а уж превзойти кого-либо из них и вовсе нет никакой надежды.

23 октября 1826 г. Джеймс Смитсон собственно​ручно написал весьма необычное завещание, которое и принесло ему бессмертие. С гордостью упомянув своих родителей — герцога Нортумберлендского и Элизабет Мейси, происходящую из рода Хангерфордов, Смитсон оставлял свое состояние племяннику Генри Хангерфорду, при условии, что, если тот умрет бездетным, все достояние его должно будет отойти американскому народу, дабы на эти средства основать в Вашингтоне «учреждение, способствующее приумножению знаний и их распространению среди людей».

«В жилах моих течет лучшая кровь Англии, но нет мне в этом проку, — написал однажды Джеймс Смит​сон. — Мое имя переживет в памяти людской имена Нортумберлендов и Перси». Не надо быть психоло​гом, чтобы понять: такое мог сказать лишь человек, исполненный досады на родителей и твердо намерен​ный отплатить презревшему его обществу той же мо​нетой. Но почему его выбор пал именно на Соединен​ные Штаты — страну, в которой у него не было ни дру​зей, ни родных, на землю которой не ступала его нога?

В те времена грандиозный эксперимент по уста​новлению народного самоуправления по ту сторону Атлантики уже приносил первые прекрасные плоды. Америка расправляла плечи, а ее столица, по словам стихотворца Джоела Барлоу, обещала стать «новыми Афинами». Махнув рукой на объятый смутами и идейными брожениями Старый Свет, Джеймс Смит​сон принял твердое решение внести посильную лепту в строительство «новых Афин».

Смитсон скончался в 1829 г. и был погребен в ита​льянском городе Генуя. Спустя шесть лет умер и его племянник, не оставивший наследников. После дол​гих споров о том, стоит или не стоит принимать столь необычный посмертный дар, Конгресс США уполномочил президента Эндрю Джексона отправить в Анг​лию специального представителя, чтобы забрать день​ги. И в августе 1838 г. в ньо-йорскую гавань вошел корабль с грузом 104 960 золотых монет на сумму 5 080 318 долларов 46 центов, личной коллекцией минералов Смитсона и его библиотекой. А 10 авгус​та 1846 г. президент Джеймс Порк подписал акт о со​здании Смитсоновского института.

В 1847 г. был заложен первый камень неоготичес​кого «замка» — ныне самого старого здания Смитсо​новского института (в 1904 г. сюда перевезли остан​ки Джеймса Смитсона). Тогда же попечительский совет в составе верховного судьи, вице-президента США, трех сенаторов, трех конгрессменов и шесте​рых уважаемых и честных граждан избрал ректором института профессора Джозефа Хенри из Принстона. Именно Хенри сумел убедить попечительский со​вет в том, что главная задача Смитсоновского инсти​тута — научные исследования и пополнение копилки человеческих знаний.

Сегодня в коллекциях института — вернее, в его до​верительной собственности, которой он распоряжается от имени американского народа, — насчитывается более 142 млн экспонатов. Описывать их — занятие безнадеж​ное. Достаточно сказать, что среди них известные на весь мир алмазы «Надежда», «Голубое Сердце» («Голубая Евгения»), «Португальский», «Трансвааль», «Оппенгеймер»... А входящая в структуру института Национальная галерея искусств в Вашингтоне является одним из бога​тейших художественных собраний США. Открывшаяся в 1941 г., она хранит в своих стенах многочисленные ше​девры западноевропейской живописи и скульптуры — работы Рафаэля, Джорджоне, Тициана, Донателло, Дж. Л. Бернини, Эль Греко, Рембрандта, Я. Вермера, П. Рубенса, Т. Гейнсборо, Э. Мане, Э. Дега, произведе​ния американских художников — Дж.С. Копли, Г. Стю​арта и других, богатые коллекции графики и декоратив​но-прикладного искусства.

Смитсоновский институт является также круп​ным исследовательским и образовательным центром. Еще в 1848 г. вышел первый том трудов института, озаглавленный «Смитсоновский вклад в копилку зна​ний». По призыву первого ректора института Джозе​фа Хенри добровольцы из всех уголков страны присылали отчеты о погодных условиях в разных мест​ностях. Так родилось Метеорологическое бюро США. Сегодня ученые Смитсоновского института занима​ются охраной природы, собирают в вашингтонском зоопарке представителей исчезающих видов живот​ных, изучают небесные светила в Аризонской обсер​ватории, исследуют влияние хозяйственной деятель​ности человека на окружающую среду и природные взаимодействия — иными словами, с успехом выпол​няют завет Джеймса Смитсона: приумножать и рас​пространять среди людей научные знания.

13.2. Национальная галерея искусств в Вашингтоне   
Национальная галерея искусств в Вашингтоне — одно из богатейших художественных собраний США. Она была создана в 1937 г. в структуре Смитсоновс​кого института, а основу ее собрания составил ряд крупных частных коллекций, и в первую очередь — собрание Эндрю У. Меллона, крупного финансиста, бывшего министра финансов США, американского посла в Великобритании в 1930-х гг. и при этом — страстного коллекционера. Меллон собрал шедевры старых европейских мастеров. В частности, в начале 1930-х гг. он приобрел 21 полотно из бывшего собра​ния петербургского Эрмитажа, в том числе «Благове​щение» Яна ван Эйка (ок.1434), «Мадонна Альба» Рафаэля (ок. 1511), «Венера с зеркалом» Тициана (ок. 1550—1555). Эти картины когда-то принадлежали русской императрице Екатерине II, а на рубеже 1920— 1930-х гг. коммунистическое правительство Советс​кой России продало их на Запад.

В 1935 г., за два года до смерти, Меллон высказал пожелание передать свою коллекцию в дар американскому народу. Он был уверен, что его примеру последуют многие другие коллекционеры, и их частные собрания послужат основой для создания национальной галереи искусств. После смерти Меллона в 1937 конгресс США принял решение об образовании Национальной галереи искусств и о выделении средств на ее строительство. Проект здания (ныне это Запаное крыло галереи) разработал архитектор Джон Рассел Поп. А 17 марта 1941 г. президент Рузвельт торжественно открыл экспозицию галереи.

Как и предполагал Меллон, создание Националь​ной галереи подтолкнуло многих частных коллекцио​неров на то, чтобы сделать свои собрания произведений искусства — многие из которых были весьма значитель​ными — достоянием народа. Фонды музея быстро раз​растались. В 1970-х гг. было построено Восточное кры​ло галереи, где разместилось собрание современного искусства — картин, рисунков, скульптур и графичес​ких работ. Старое, Западное, крыло, соединенное с Вос​точным подземным переходом, ныне хранит в своих сте​нах произведения европейских мастеров от средневековья до конца XIX в. и работы американских художников XVII—XIX вв. Завершило формирование музейного комплекса создание в 1999 г. скульптурного парка, где демонстрируются произведения мастеров XX в.

Сегодня Национальная галерея в Вашингтоне яв​ляется одним из крупнейших художественных собра​ний в мире. В ее экспозиции широко представлены все основные школы европейской и американской жи​вописи, скульптуры, графических и декоративно-при​кладных искусств от XII до XX в. Музей обладает единственным во всем Западном полушарии произ​ведением Леонардо да Винчи — «Портрет Гиневры деи Бенчи» (ок.1475), и прекрасной коллекцией полотен Рафаэля («Малая мадонна Каупера», 1504—1505; «Битва святого Георгия с драконом», 1504—1506; «Мадонна Никколини» («Большая мадонна Каупе​ра»), 1508; «Мадонна Альба», ок. 1510; «Портрет Биндо Альтовити», ок. 1515). Собрание шедевров запад​ноевропейской живописи включает в себя картины Пьеро ди Козимо, Боттичелли («Поклонение волх​вов», 1475), Джованни Беллини («Младенец Вакх», ок. 1505—1510), Джорджоне («Святое Семейство», ок. 1500; «Поклонение пастухов», 1505—1510), Ти​циана («Портрет кардинала Пьетро Бембо», ок. 1540; «Портрет Рануччо Фарнезе», 1542; «Портрет дожа Андреа Гритти», ок. 1546—1548; «Венера с зеркалом», ок. 1555; «Венера и Адонис», ок. 1560; «Святой еван​гелист Иоанн на острове Патмос», ок. 1547), Эль Греко, Франса Хальса, Рембрандта («Филемон и Бавки​да», 1658), Я. Вермеера, П. Рубенса («Падение Фаэ​тона», ок. 1604—1605; «Пророк Даниил в логове львов», ок. 1614—1616: «Деций Май, обращающийся к легионам», ок. 1616; «Встреча Авраама и Мелхиседека», ок. 1626; «Вознесение Девы Марии», середина 1620-х гг.), ван Дейка, Адриена ван Остаде, Яна Сте​на, Клода Лоррена, Никола Пуссена («Вознесение Девы Марии», ок. 1626; «Крещение Христа», 1641), Антуана Ватто, Франсуа Буше, Жана-Оноре Фрагонара («Диана и Эндимион», ок. 1753—1755), Томаса Гейнсборо, Джона Констебла. В собрании европейс​кой скульптуры XIV—XX вв., насчитывающем около 2 тыс. работ, представлены произведения Донателло, Бернини, Жана-Антуана Гудона.

В экспозиции Национальной галереи широко представлено творчество классиков французского импрессионизма и постимпрессионизма: Огюста Ре​нуара («Портрет Анриетт Анрио», 1876), Эдгара Дега («Четыре танцовщицы», ок. 1899), Клода Моне («Аржантёй», 1872; «Руанский Собор, западный фасад. Солнечный свет», 1894; «Мост Ватерлоо. Серый день», 1903), Камилла Писарро («Крестьянская девочка в соломенной шляпе», 1881; «Площадь Кару​сель в Париже», 1900), Поля Гогена («Пейзаж в Ле Пульдю», 1890; «Автопортрет», 1889; «Стога сена в Бретани», 1890; «Парау на те Варуа ино», 1892; «Фатата те Мити», 1892; «Купальщицы», 1897), Винсента Ван Гога («Сельский дом в Провансе», 1888; «Олив​ковый сад», 1889), Поля Сезанна («Натюрморт с мо​лочником и фруктами», ок. 1900). В экспозиции со​временного искусства, развернутой в Восточном кры​ле музея, выделяются произведения Анри Матисса, Пикассо, Джексона Поллока, Энди Уорхола, Роя Лих​тенштейна.

Национальная галерея обладает обширными кол​лекциями декоративно-прикладного искусства — сред​невековой церковной утвари, французской и итальян​ской мебели и гобеленов XV—XVIII вв., итальянской майолики, китайского фарфора XVII—XIX вв. Шедев​ром галереи средневекового искусства является чаша из сардоникса, которая в XII в. по распоряжению абба​та Сугерия, настоятеля парижского монастыря Сен-Дени, была заключена в оправу из позолоченного се​ребра с драгоценными камнями.

После нескольких выставок, с успехом прошед​ших в 1980-х гг., в 1990 г. в Национальной галерее был организован отдел фотографии. В настоящее время его фонды охватывают все этапы развития искусства фотографии, с 1839 г. до наших дней.

13.3. Музей Метрополитен
Знаменитый музей изобразительных искусств Мет​рополитен в Нью-Йорке входит в десятку главных му​зеев мира. Это настоящая империя искусств. Именно таким и задумывался музей с самого начала, когда в 1866 г. американский посланник в Париже Джон Хаем в обращении, посвященном 4 июля, заявил, что «при​шло время американскому народу заложить фундамент национального искусства и галереи искусств».

Музей был основан 13 апреля 1870 г. группой нью​-йоркцев — членов Клуба объединенной лиги, кото​рые обратились с предложением к властям открыть музей Метрополитен — «столичный». В опублико​ванной ими декларации объявлялось, что «музей дол​жен включать не только коллекции живописи и скульптуры, но и рисунков, гравюр, фотографий, архитек​турных моделей, портретов исторических лиц, а так​же образцы прикладного искусства и ремесел». Тогда же в среде американских финансистов, промышлен​ников, банкиров и коллекционеров началось движе​ние за претворение этого проекта в жизнь. Музей Мет​рополитен был открыт 20 февраля 1872 г. Его первая экспозиция включала в себя каменный древнеримс​кий саркофаг и 174 картины, главным образом евро​пейских художников. Музей тогда еще не имел соб​ственного здания, и экспозиция разместилась в поме​щениях балетной школы и бывших конюшен на Пятой авеню и 53-й улице. Через год музеи перевели в особ​няк Дугласа на 14-й улице. И только в 1880 г. городс​кие власти определили место для строительства соб​ственного здания музея — на восточной окраине Цен​трального парка в Манхэттене, вдоль так называемой Музейной мили. Автором проекта стал архитектор Кальвет Во. Спустя восемь лет к первоначальному зданию было пристроено юго-западное крыло, а в 1902 г. завершено возведение монументального глав​ного фасада из серого индианского известняка.

Все это время музей пополнял свои коллекции, пер​вым начав развивать принцип «музей внутри музея», предусматривающий не формирование единой историко-хронологической перспективы, а создание но​вых подотделов внутри больших разделов. В отличие от европейских музеев, складывавшихся из коллекций монархов и государственных собраний, собрание Метрополитена формировалось сначала за счет даров и пожертвований отдельных граждан. Среди дарителей были богатые промышленники (Дж.П. Морган, Горас Хэвмейер и его жена Луизин). Многие из них уже с первых шагов собирательства думали о передаче своих сокровищ в Метрополитен и делали это охотно. Поступ​ления были тем более щедрыми, что государственные налоговые службы еще не проявляли пристального ин​тереса к частным собраниям и многие миллионеры пред​почитали обращать часть своего капитала в коллекцио​нирование произведений искусства.

Первым приобретением МЕТа (так нью-йоркцы любовно называют свой музей) стало собрание кар​тин голландских и фламандских живописцев —174 по​лотна. Его подарил музею бывший американский кон​сул на Кипре ди Сеснола, ставший директором музея Метрополитен в 1880 г. От него же в музей поступила коллекция памятников искусства Кипра. В 1917 г. му​зей стал обладателем огромной коллекции Дж.П. Мор​гана, переданной его сыном. Морган-старший на про​тяжении двадцати лет регулярно дарил Метрополите​ну произведения искусства или предоставлял их во временное пользование. На этот раз в музей поступи​ло более 5500 предметов из его обширного собрания. Дж.П. Морган не приобретал отдельные предметы, как это делают другие коллекционеры, а покупал целые собрания. Его коллекцию называли королевской. Боль​шинство предметов, входящих в нее, выполнены из золота, серебра и драгоценных камней.

Были среди дарителей и более скромные собира​тели. Например, Мэри Голденберг подарила Музею картину Гюстава Курбе «Лодка на берегу» (1899). Лорилард Вулф, единственная женщина среди тех, кто создавал музей Метрополитен, в 1889 г. завещала ему 143 картины современных художников и денежную сумму на пополнение коллекции. Позже в собрание музея вошли такие шедевры, как «Мадам Шарпантье с детьми» Ренуара, «Бой быков» Гойи, «Похищение Ревекки» Делакруа, «Вид поместья Сен-Жозеф» Се​занна и «Дон Кихот» Домье.

Первые полотна импрессионистов появились в музее Метрополитен в конце XIX в., когда Эрвин Дэвис подарил Метрополитену картины Эдуарда Мане «Женщина с попугаем» и «Мальчик с мячом». Это было неожиданностью, так как в то время живопись импрессионистов являлась предметом споров и не​многие музеи отваживались ее выставлять. Позже коллекция Метрополитена пополнилась еще одной картиной Мане — «Мадемуазель Викторина в костю​ме матадора». Намерение художника шокировать публику было очевидно: в качестве матадора он изобра​зил женщину, хотя коррида — как правило, удел мужчин. Вместо традиционной красной он вложил ей в руки розовую мулету, а поза женщины намеренно сде​лана неестественной и театральной.

Постоянная коллекция Метрополитена сегдня на​считывает более 2 млн произведений искусства, выс​тавленных в 19 отделах. Здесь представлено искусст​во Древнего Египта, классической античности, Ви​зантии и исламского мира, картины и скульптуры почти всех старых европейских мастеров, обширная коллекция американского и современного искусства, искусства Африки, Азии, Океании. Музей Метропо​литен известен также своими поистине энциклопе​дическими коллекциями музыкальных инструмен​тов, костюма, старинного оружия и доспехов.

Начало египетской коллекции МЕТа было поло​жено за счет пожертвований частных лиц, но львиная доля экспонатов происходит из археологических рас​копок, организованных самим музеем и проводивших​ся в 1906—1941 гг. Сегодня этот раздел музейного со​брания насчитывает более 36 тыс. экспонатов, охваты​вающих все периоды египетской истории, от палеолита до римского завоевания. Все эти сокровища демонстрируются в 40 залах; центром экспозиции служит под​линный древнеегипетский храм, сложенный из блоков песчаника. Он был подарен США правительством Егип​та в 1965 г. в благодарность за помощь, оказанную аме​риканскими археологами и техническими специалис​тами в деле спасения в 1960-х гг. древних памятников Нубии, которым грозила опасность затопления водами Асуанского водохранилища.

С конца XIX в. начала складываться коллекция произведений искусства Древнего Ближнего Востока. Ныне она включает в себя памятники шумеров, хет​тов, Ассирии и Вавилона, Элама и Персии. Коллекция греческого и римского искусства насчитывает более 50 тыс. экспонатов. Начало ей было положено уже  на заре существования музея. Хотя собрание концентри​руется главным образом на классической античности, в нем имеется множество произведений более ранних эпох; здесь, например, представлена большая коллекия кикладских скульптур середины III тыс. до н.э. 

Коллекция исламского искусства не ограничива​ется только религиозным искусством мусульманских стран, хотя значительное число экспонатов этого собрания первоначально было создано именно для религиозных целей. В экспозиции этого отдела представлены стекло, керамика, текстиль, каллиграфия, миниатюры из Ирана и Индии эпохи Великих Моголов.

С 1930-х гг. музей Метрополитен является крупнейшим американским собранием западноевропейс​кой живописи; насчитывающее около 2200 полотен,  оно входит в число лучших в мире. Собрание сосредотачивается на работах старых мастеров и художников XIX в., с акцентом на французских, итальянских и гол​ландских живописцев. Музею принадлежат 18 картин Рембрандта, пять работ Вермеера (это крупнейшее в мире собрание картин этого выдающегося художни​ка), 37 картин Клода Моне, 21 полотно Поля Сезанна. Творчество Эль Греко представлено его всемирно из​вестными полотнами «Вид Толедо» (ок. 1596—1600), «Снятие пятой печати Апокалипсиса» (ок. 1608—1614), «Поклонение пастухов» (ок. 1612—1614).

Одним из крупнейших в музее является отдел ев​ропейской скульптуры и декоративно-прикладного искусства. Его собрание включает в себя около 50 тыс. экспонатов, охватывающих период от 1400-х гг. до начала XX в. Особенно хорошо в коллекции представ​лены скульптура ренессанса, мебель, драгоценности, стекло, керамика, гобелены, текстиль, часы и физико-математические инструменты. В собрании скульпту​ры особенно выделяются «Вакханка» Бернини, автор​ская копия «Граждан Кале» Родена и несколько работ Гудона, включая его известный бюст Вольтера и скуль​птурный портрет его дочери Сабины.

Большой популярностью у посетителей музея пользуется отдел оружия и доспехов — одно из круп​нейших собраний подобного рода в мире. Галерея облаченных в средневековые доспехи конных и пеших рыцарей давно стала одной из «визитных карточек» музея. Коллекция отдела охватывает практически весь мир и все исторические периоды: здесь представлены оружие и доспехи из Древнего Египта, Древней Гре​ции, Римской империи, Древнего Ближнего Востока, Африки, Океании и обеих Америк. Среди 15 тыс. объектов, хранящихся в собрании, имеются оружие и доспехи, принадлежавшие историческим деятелем, различным европейским монархам и принцам, вклю​чая французского короля Генриха II и императора Священной Римской империи Фердинанда I.

Хотя МЕТ приобрел первую коллекцию доколумбовых древностей перуанских индейцев еще в 1882 г., отдел искусства доколумбовой Америки, Африки и Океании начал развиваться только после 1969 г., ког​да американский бизнесмен и филантроп Нельсон Рокфеллер пожертвовал музею свою обширную кол​лекцию, насчитывающую более 3 тыс. предметов. Се​годня собрание музея содержит более 11 тыс. экспо​натов, происходящих из Африки, с островов Тихого океана и Латинской Америки и включающих в себя самый широкий диапазон предметов — от изделий из драгоценных металлов до наконечников стрел, сделан​ных из игл дикобраза. Азиатский отдел МЕТа распо​лагает крупнейшей в западном мире коллекцией ази​атского искусства. Она насчитывает около 60 тыс. эк​спонатов и охватывает период в четыре тысячелетия. Эта коллекция особенно славится своими образцами китайской каллиграфии и произведениями непальс​кого и тибетского традиционного искусства.

В 1980 г. было открыто Американское крыло МЕТа, и это стало событием исключительного значения. Глав​ная часть крыла — внутренний сад под стеклянной крышей на высоте трехэтажного дома. Одна стена, целиком стеклянная, обращена на Центральный парк и естествен​ным образом включает в свой интерьер его зелень. В од​ном конце сада располагается реконструированный фасад банка, находившегося на Уолл-стрит в 1822 г., — при​мер архитектуры позднего классицизма; на другом — лоджия с витражом от Тиффани.

С первых дней своего существования музей при​давал особое значение коллекционированию произве​дений американского искусства. В настоящее время эта часть собрания включает в себя более тысячи картин, около 600 скульптур и 2600 рисунков, представляя все этапы развития изобразительного искусства США от раннего колониального периода до начала XX в. Отдел американского декоративно-прикладного искусства включает в себя около 12 тыс. экспонатов. Особенно выделяется обширная коллекция американского вит​ража и на редкость полная и разнообразная коллекция серебряных изделий.

Несколько лет председателем правления МЕТа был банкир и общественный деятель Роберт Леман. При​надлежавший ему четырехэтажный особняк на 54-й улице был заполнен произведениями искусства XIV— XX вв.: живопись, графика, керамика, бронза — всего около 3 тыс. работ. Все это он в 1969 г. пожертвовал музею Метрополитен. Завещание банкира обязывало музей экспонировать всю эту коллекцию целиком, и дирекция МЕТа даже подумывала об открытии фили​ала в доме Леманов. В итоге в 1974 г. музейный ан​самбль пополнился новым крылом — «крылом Робер​та Лемана», залы которого воспроизводят интерьер лемановского особняка. В отличие от других отделов музея коллекция Роберта Лемана не концентрируется на определенном стиле или периоде, а отражает лич​ные пристрастия собирателя, и потому выделяется своим разнообразием. Среди представленных здесь работ — шедевры Ботичелли и Доменико Венециано, коллекция рисунков старых мастеров, включая Ремб​рандта и Дюрера, значительное число полотен испанс​ких живописцев, в том числе Эль Греко и Гойи, «Пор​трет принцессы де Брольи» Энгра и «Две девочки у рояля» Ренуара.

Музей Метрополитен часто организует выездные выставки, а иногда передает часть своих экспонатов на временное хранение в другие музеи. Метрополитен - один из крупнейших книгоиздательских центров. Его продукция привлекает своим высоким полиграфичес​ким качеством многочисленных посетителей, а само​му музею приносит ежегодный доход в 1,5 млн долла​ров. Экскурсии здесь проводятся практически на всех языках, включая язык глухонемых.

Описать все коллекции музея Метрополитен не​возможно. Чтобы все спокойно осмотреть и увидеть, здесь надо пожить месяц-другой. Тем более что в му​зее созданы для этого все условия. В его комплекс вхо​дит жилой дом, в котором много всевозможных мага​зинов, ресторанов и кафе, не говоря уже о туалетах, оборудованных специальными столиками для пелена​ния детей. Вот кто-то расположился перекусить, а кто-то перелистывает путеводитель. Некоторые решили передохнуть и непременно сфотографироваться. Здесь есть пандусы и лифты для инвалидных колясок, а так​же места для отдыха пожилых людей, которые вдруг захотят присесть или даже прилечь.

13.4. Музей современного искусства в Нью-Йорке
Музей современного искусства в Нью-Йорке, рас​положенный в центре Манхэттена, представляет со​бой крупнейшее в мире собрание искусства XX в. Его коллекция включает в себя живопись, скульптуру, фотографию, архитектуру и дизайн, рисунки, графи​ку, кинофильмы и медиаресурсы.

Идея создания музея принадлежит Эбби Олдрич Рокфеллер, супруге американского миллионера Джо​на Д. Рокфеллера-младшего, и двум ее друзьям, Лили Блайсс и Корнелиусу Салливану. Музей открылся 7 но​ября 1929 г. в шести залах на двенадцатом этаже 27-этажного небоскреба Хекшер Билдинг. В то время это был единственный музей в Америке, посвященный исключительно современному искусству, и первый музей Нью-Йорка, где демонстрировались работы представителей европейского модернизма. Собрание быстро расширялось, и в последующие десятилетие музей еще трижды переезжал с место на место, каж​дый раз во все более просторное помещение. В 1939 г. архитекторы Филипп Джонсон и Эдвард Дюрелл Сто​ун при финансовой поддержке Джона Д. Рокфеллера завершили строительство собственного здания музея. Семья Рокфеллеров сохраняет связь с музеем на про​тяжении всей его истории.

Сегодня в собрании музея насчитывается более 150 тыс. произведений искусства. В их числе — карти​ны Поля Сезанна, Анри Матисса, Поля Гогена, Винсен​та Ван Гога, Эдварда Мунка, Марка Шагала, Густава Климта, Василия Кандинского, Пабло Пикассо, Фри​ды Кало, Фрэнсиса Бэкона и других мастеров совре​менности. К числу наиболее известных шедевров му​зея принадлежат «Звездная ночь» Ван Гога, «Спящий цыган» Анри Руссо, «Девушки из Авиньона» Пикассо, «Танец» Матисса, «Купальщицы» Сезанна, «Постоян​ство памяти» Сальвадора Дали, «Буги-вуги на Брод​вее» Пита Мондриана. Музей располагает также мно​жеством работ крупнейших американских художни​ков XX в., включая Энди Уорхолла, Джексона Поллака, Эдварда Хоппера и Джаспера Джонса.
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Нью-Йоркский Музей современного искусства

Нью-Йоркский Музей современного искусства стал одним из первых в мире музеев, который начал собирать фотографии и произведения киноискусст​ва. Сегодня коллекция фотографии XX в. в фондах нью-йоркского музея — одна из крупнейших и наболее всесторонних в мире. Музей также располагает богатейшим собранием кинофильмов (около 22 тыс. лент). Библиотека музея содержит более 300 тыс. книг и периодических изданий по искусству.

13.5. Музей Гуггенхайма в Нью-Йорке
Подобно стартующему космическому кораблю, здание знаменитого Музея Гуггенхайма в Нью-Йорке буквально рвется в небеса. Этот музей современен — и своим «космическим» обликом, и содержанием хранящихся в нем коллекций. Музей современного ис​кусства Соломона Гуггенхайма — крупнейшее в мире собрание живописи конца XIX и XX вв. Гигантское спиралевидное здание, построенное без единого угла, задумано таким образом, чтобы в нем разместилось как можно большее количество картин. В результате сам музей стал едва ли не большей достопримечатель​ностью Нью-Йорка, чем хранящиеся в нем коллекции полотен импрессионистов и постимпрессионистов.

Фонд Соломона Гуггенхайма основан в 1937 г. С самого начала своей деятельности он был призван коллекционировать, хранить и представлять совре​менное искусство и культуру. Негласным девизом фонда стал последовательный авангардизм. Сегодня коллекция Гуггенхайма включает в себя огромное количество произведений искусства, начиная с кон​ца XIX в. и вплоть до настоящего времени. Фонд Гуг​генхайма управляет целой международной сетью му​зеев, включая музей Гуггенхайма в Нью-Йорке, му​зей Гуггенхайма в Бильбао (Испания), коллекцию Пегги Гуггенхайм в Венеции и «Дойче Гуггенхайм» в Берлине. Старейшим из них и, конечно, наиболее при​мечательным является нью-йоркский Музей Гугген​хайма. Его необычное здание выделяется даже на фоне причудливой манхэттенской архитектуры.

В июне 1943 г. архитектор Фрэнк Ллойд Райт по​лучил письмо из фонда Соломона Гуггенхайма. Требо​валось построить здание для собранной Гуггенхаймом коллекции нефигуративной живописи. Так началась долгая эпопея, растянувшаяся более чем на четверть века.

Выбор архитектора для постройки самого совре​менного музея в мире оказался весьма удачен. Фрэнк Райт тоже был авангардистом, поборником органи​ческой архитектуры. Однако для реализации идей Райта Нью-Йорк подходил менее всего: слишком тес​но, повсюду торчат небоскребы, не развернешься, нет перспективы... Но Гуггенхайм настаивал именно на Нью-Йорке, и Райту пришлось подчиниться требованиям заказчика. Место для музея было выбрано между 88-й и 89-й улицами, поближе к Центрально​му парку, подальше от городского шума и тесноты.

Пока шло строительство, архитектор успел пос​сориться со всеми — Гуггенхаймом, городскими вла​стями, журналистами. И Соломон Гуггенхайм, и Райт умерли, не дожив до окончания строительства. Когда необыкновенное здание было, наконец, возведено, оба они были признаны гениями.

Музей Гуггенхайма стал воплощением райтовских идей органической архитектуры. Его огромная спираль напоминает раковину моллюска, с внутренними про​странствами, свободно перетекающими одно в другое. Здесь нет привычной анфилады музейных залов, где в чопорной строгости расставлены и развешаны экспо​наты. Осмотр музея начинается... с верхнего этажа, куда посетители поднимаются на лифте. Оттуда они не спе​ша спускаются по наклонному пандусу. Музейные залы разделены, как дольки апельсина, и представляют со​бой изолированные, но связанные друг с другом части целого. Открытый внутренний двор — атриум — дает возможность одновременно видеть разные части зда​ния.

В стенах музея собрана крупнейшая в мире кол​лекция произведений современного искусства, осно​ву которой составили коллекции полотен, собранные братьями Соломоном и Гарри Гуггенхеймами. В чис​ле представленных здесь имен — Кандинский, Шагал, Арп, Буржуа, Сезанн, Поллак, Раушенберг, Серра, Уорхол. В 1965 г. верхний этаж музея из-за разраста​ния коллекций был обновлен, а после реставрации му​зея в 1990—1992 гг. полностью отдан под выставоч​ные залы.

Согласно первоначальному замыслу Райта, зда​ние музея должна была увенчивать круглая стеклян​ная башня для размещения студий и квартир худож​ников. Из-за финансовых трудностей этот проект не был реализован. В 1968 г. вместо башни было выст​роено небольшое здание запасного фонда. Однако в начале 1990-х гг. в ходе реставрации его разобрали и, наконец, выстроили задуманную Райтом башню. В ней расположились четыре дополнительные выста​вочные галереи.

Сегодня здание нью-йоркского музея стало образ​цом для всех других музеев фонда Гуггенхайма, и при объявлении конкурса на новое здание в его условия всякий раз включается обязательное требование: ис​пользовать при постройке архитектуру Райта. Между тем само творение Райта уже не вмещает всего разросшегося собрания; и в Нью-Йорке, в южной части Манхэттена, по проекту архитектора Фрэнка Гери ныне строится новое здание Музея Гуггенхайма. С его по​мощью фонд Гуггенхайма рассчитывает привлечь еще больше посетителей, а городские власти Нью-Йорка приобрести новую архитектурную достопримечатель​ность, которая прославит город не менее чем «космический зиккурат» Райта. Новое здание станет и мес​том организации галереи «Эрмитаж — Гуггенхайм». По соглашению, подписанному между фондом Гуггенхай​ма и петербургским Государственным Эрмитажем, здесь будут  экспонироваться работы из коллекций Эрмитажа и проводиться совместные выставки.

13.6. Бостонский музей изящных искусств
Бостонский музей изящных искусств входит в чис​ло двенадцати крупнейших художественных музеев мира. Это и одно из главных художественных собраний США. Музей был основан в 1870 г., и его коллекции отличаются удивительным разнообразием: здесь собра​ны памятники древнеегипетского, античного, восточно​го, западноевропейского, американского искусства, фар​фор, текстиль, серебро, мебель, керамика....

Здание музея проектировал и строил архитектор Ги Ловелл, а первым его экспонатом стала картина «Про​рок Илья в пустыне», написанная американским живописцем Вашингтоном Оллстоном. Так было положено начало огромному художественному собранию музея, ныне насчитывающего тысячи полотен, скульптур и гра​фических работ.

Коллекции бостонской галереи долгое время по​полнялись исключительно за счет частных пожертво​ваний, в числе которых были картины, серебро, ме​бель. Лишь с начала 1900-х гг. музей начал тратить собственные средства на приобретение шедевров. В 1928 г. в одном крыле галереи открылся отдел декоративно-прикладного искусства. А щедрый дар известного коллекционера М. Кэролайка — обширное собрание мебели, картин, серебра XVIII в. — превратил Бос​тонский музей в крупнейшее хранилище предметов американской городской культуры XVIII—XIX вв. В дальнейшем коллекции бостонской галереи попол​нили вещи из раскопок древних городов майя, древне​египетских гробниц, материалы этнографических экс​педиций на острова Тихого океана... Пожалуй, ни один музей мира не может сегодня похвастаться таким раз​нообразием и богатством своих собраний, как Бостон​ский.

Гордость музея — превосходная коллекция работ художников США XVII—XX вв., насчитывающая бо​лее 1600 полотен, многие из которых являются признан​ными вершинами американской живописи. К числу самых ранних относятся портреты кисти Роберта и Мар​гарет Гиббс (1670). Колониальный период представлен работами Смайберта, Гринвуда, Блэкбурна и особенно Джона Синглтона Копли. В музее хранится около 50 кар​тин этого выдающегося американского живописца XVIII в. Федеральный период представлен преимуще​ственно работами художников бостонской школы — Гилберта Стюарта, Вашингтона Оллстона, Роберта Салмона, и более поздних — Уильяма Морриса, Уинслоу Гомера, Мориса Пендергаста и других. Полотна У. Го​мера «Туман» и Дж. Сержанта «Портрет дочери Эдвар​да Бойта» находятся в числе фаворитов у посетителей музея. Помимо картин в залах бостонской галереи мно​жество произведений неоклассической скульптуры.

Бостонское собрание европейского декоративно-прикладного искусства и скульптуры — одно из круп​нейших в Америке. Ему посвящен даже не зал, а целый Музей Европейского декоративного искусства и скуль​птуры, действующий под крылом Бостонского музея изящных искусства. Он насчитывает сегодня более 24 тыс. экспонатов. Непревзойденную коллекцию анг​лийского серебра и фарфора дополняют произведения французского декоративно-прикладного искусства XVIII в., а собрание картин насчитывает более 1600 по​лотен выдающихся европейских мастеров, от эпохи Ренессанса до начала XX в. Бостонский музей распо​лагает самой обширной (из числа находящихся за пре​делами Франции) коллекцией картин Клода Моне.

Отдел современного искусства официально от​крылся в 1971 г., однако произведения этого периода появились в Бостонском музее на много десятилетий раньше. Первоначально в его собрание входили пре​имущественно работы американских художников, од​нако позже оно расширилось за счет произведений ев​ропейцев — известных мастеров неоэкспрессионизма Георга Базелица, Франческо Клементе, Ансельма Кифера, Жерара Рихтера. С 1990 г. здесь демонстрирует​ся большое собрание американской модернистской живописи — дар коллекционера Уильяма X. Лейна.

Буквально завораживает посетителей музея отдел древних американских культур, где выставлены камен​ные изваяния ольмеков, нефритовые маски майя, андская керамика, золото муисков... Произведения искус​ства народов доколумбовой Америки охватывают пе​риод времени в два тысячелетия. Превосходная коллекция керамики индейцев майя, полученная музе​ем в дар в 1988 г., — одно из лучших в мире собраний подобного рода. Керамические сосуды отличаются уди​вительной красотой, их покрывает прихотливая роспись на исторические и мифологические сюжеты.

Не менее интересно собрание искусства Древнего Египта, Нубии, Ближнего Востока, Кипра, Греции, Этрурии и Рима. Оно включает в себя скульптуру, гли​няную посуду, изделия из металла, драгоценности, мо​неты, драгоценные камни и печати, стекло, живопись, созданные в период между 6000 г. до н.э. и 600 г. н.э. Отдел Азии, Океании и Африки гордится лучшим в мире собранием азиатского искусства — результат уси​лий небольшой группы знатоков, начавшей свою дея​тельность еще в 1870-х гг. Благодаря их опыту, худо​жественному чутью и, прежде всего, любви к своему делу, Бостонский музей располагает сегодня бесцен​ной коллекцией японского, китайского и индийского искусства, в состав которой входит собрание прекрас​ных индийских миниатюрных картин и скульптур, поступившее сюда в 1917 г. В экспозиции музея — мно​жество великолепных скульптур из Юго-Восточной Азии, персидские миниатюры, арабский текстиль. В1921 г. Уильям и Джон Сполдинги подарили Бос​тонскому музею свое по тем временам непревзойден​ное — 6495 экземпляров! — собрание японских гравюр. Сегодня эта коллекция разрослась до 60 тыс. экземп​ляров и является одной из самых больших в мире. Богатство азиатских коллекций Бостонского музея позволяет ему регулярно обмениваться выставками с крупнейшими музеями Азии.

Целое крыло Бостонского музея занимает собра​ние декоративно-прикладного искусства. В этом городе традиции художественного ремесла всегда были особенно сильны. На протяжении многих лет Бостон являлся стекольной и текстильной столицей США, изделия мастеров Новой Англии вывозились во мно​гие страны Европы. В коллекциях Бостонского музея хранится множество произведений местных стеколь​ных дел мастеров колониального периода, стекло фаб​рик Питтсбурга и Огайо, фаянс из Пенсильвании и Новой Англии, филадельфийский фарфор. Отдельный раздел посвящен керамике американских индейцев, включая изделия знаменитой культуры анасази (VII— VIII вв.).

Более 27 тыс. экспонатов, выставленных в отделе текстиля, напоминают о том, что Бостон когда-то был центром американской текстильной промышленнос​ти, Однако в экспозиции музея представлены не толь​ко образцы американского текстиля, но и китайские и японские шелковые изделия, индийские, турецкие, африканские, европейские ткани, индонезийские ба​тики и персидские ковры, образцы костюма, богатая коллекция европейской вышивки XVIII в. Здесь же демонстрируются европейские гобелены и образцы текстиля доколумбовых жителей Перу, найденные в древних гробницах.

Огромно собрание североамериканского художе​ственного серебра XVII—XIX вв. Впечатляет отдел старинной мебели. В трех залах во всех подробнос​тях воссоздано убранство домов богатых американ​цев рубежа XVIII—XIX вв., восхищающее резными деревянными панелями. В отделе музыкальных ин​струментов собрано более 1200 экспонатов со всего мира. Здесь представлены музыкальные инструмен​ты американских индейцев, африканские, японские, китайские — вплоть до самых экзотических. Отдел печатных изданий, рисунков и фотографий гордится своим поистине энциклопедическим собранием, в нем представлены экспонаты начиная с XV в. и вплоть до наших дней. Здесь хранятся рисунки Дюрера, Ремб​рандта, Гойи. Бостонский музей одним из первых в мире начал собирать фотографические работы. Сегодня в его залах можно увидеть уникальные дагерротипные портреты, сделанные еще на самой заре эры фотографии.

Музеи часто именуют «храмами искусств», но для Бостонского музея это определение подходит, пожа​луй, в наибольшей степени. Здесь под одной крышей представлены практически все аспекты человеческой культуры, во всем их многообразии и почти с исчер​пывающей полнотой.

13.7. Индепенденс-холл
«Соединенные Штаты являются свободными и независимыми государствами и по праву должны ос​таваться таковыми».

Это — строки из знаменитой Декларации незави​симости, принятой 4 июля 1776 г. представителями всех 13 североамериканских штатов — бывших британ​ских колоний, поднявшихся на борьбу за освобожде​ние. Они собрались на свой конгресс в Филадельфии, в здании Законодательного собрания штата Пенсиль​вания. С тех пор 4 июля 1776 г. празднуется в США как День независимости.

В 1781 г., за несколько месяцев до окончательного разгрома британской армии, в стенах филадельфийс​кого Законодательного собрания было принято другое историческое решение: представители всех штатов ра​тифицировали договор об объединении в Конфедера​цию. А 17 сентября 1787 г. в этом же здании была под​писана Конституция США.

«Зал Независимости» — Индепенденс-холл. Это название ныне прочно закрепилось за историческим зданием бывшего Законодательного собрания штата Пенсильвания, ставшего настоящей родиной Амери​ки. Это самый знаменитый исторический памятник США.

Индепенденс-холл был построен в 1730—1748 гг. по проекту архитектора Эдмунда Вули и спикера про​винциального собрания Эндрю Гамильтона как зал заседаний пенсильванских законодателей. После бур​ных событий Войны за независимость это скромное кирпичное здание на протяжении еще десяти лет (1790—1800) оставалось центром политической жиз​ни: Филадельфия в это время являлась столицей Со​единенных Штатов. А с 1951 г. Индепенденс-холл стал главной достопримечательностью национального ис​торического парка Индепенденс. К открытию здесь музея «Четвертого июля 1876 года» здание, подверг​шееся в XIX в. значительным переделкам, было восстановлено в своем первозданном виде.

Лучшее время для посещения Индепенденс-хол​ла — ранние утренние часы, когда наплыв туристов еще не достиг своего пика. Здесь вы увидите портреты по​литических деятелей, подписавших Декларацию не​зависимости, побываете в комнате, где она составля​лась и была подписана Томасом Джефферсоном. В за​ле собраний выставлена та самая чернильница, в которую подписавшие конституцию деятели обмаки​вали свои перья. Среди особо ценных реликвий му​зея — кресло первого президента США Джорджа Ва​шингтона с высокой спинкой, на задней стороне кото​рой изображено наполовину поднявшееся из-за горизонта солнце.

Часть экспозиции парка Индепенденс посвящена жизни и деятельности Бенджамена Франклина — про​светителя, ученого, государственного деятеля и одно​го из авторов Декларации независимости и Консти​туции США. Здесь расположен мемориальный дом Франклина. Кроме этого в парке находится еще око​ло 20 исторических зданий.

Один из символов американской нации — знаме​нитый «Колокол Свободы» весом 943 кг, возвестивший о подписании Декларации независимости, первоначаль​но висел в ротонде Индепенденс-холла. Когда колокол доставили в Пенсильванию из Англии, где он был от​лит, он треснул при опробовании и его перелили. Как гласит молва, колокол треснул вторично в 1835 г., во время похорон судьи Джона Маршалла. Впрочем, доподлинно известно, что в последний раз колокол зво​нил в день рождения Джорджа Вашингтона в 1846 г.

Надпись на колоколе — цитата из Библии: «И объ​явите свободу на земле всем жителям ее» — стала сим​волом в борьбе Северных штатов против рабства. Там же, на Севере, и родилось его название — «Колокол Свободы», «Liberty Bell». На протяжении более 200 лет он хранился в Индепенденс-холле, а сейчас отправлен на покой — в специальный павильон из бетона и стек​ла, построенный неподалеку от Индепенденс-холла, на улице Маркет. А граждане США, ежегодно 4 июля праз​днуя День независимости, придерживаются установ​ки одного из делегатов, собравшихся в тот день в Ин​депенденс-холле — Джона Адамса, который настаивал, что день этот должен проходить «пышно и торжествен​но—с представлениями, играми и спортом, стрельбой, колоколами, праздничным салютом и иллюминацией от одного океана до другого, отныне и вовеки»...

13.8. Музей искусств в Филадельфии
Музеи искусств в Филадельфии принадлежит к числу крупнейших музеев Северной Америки. Он был создан в 1876 г. в связи с проведением в городе выставки, посвященной 100-летию независимости США. Закладывая его основы, отцы города вдохновлялись примером лондонского Музея Виктории и Альберта: все экспонаты выставки после ее заверше​ния стали достоянием музея. Предполагалось, что его создание даст толчок развитию местных отраслей про​мышленности, и прежде всего текстильной, поэтому при нем была организована художественно-промыш​ленная школа, а сам музей получил название Музея Пенсильвании и Школы промышленного дизайна

Музей открыл свои двери для публики 10 мая 1877 г. В первые десятилетия существования в деятельности музея особое значение отводилось промышленному дизайну, но по мере того, как его собрание расширя​лось, все большее место в нем стали занимать произ​ведения изобразительного и декоративно-прикладно​го искусства. В числе первых приобретений музея были коллекции европейской живописи и японских гравюр. В последующие три десятилетия музей по​полнился картинами, скульптурами, фарфором, керамикой, мебелью. К началу XX в. для размещения значительно увеличившегося собрания потребовалось новое здание. Оно было построено в 1919—1929 гг. в виде классического греческого храма и имело два бо​ковых крыла. Первая секция нового музея, посвящен​ного британскому и американскому искусству, откры​лась для публики 26 марта 1928 г. Популярность му​зея была столь велика, что уже в первый год после переезда коллекций в новое здание его посетило бо​лее миллиона человек. В том же 1929 г. музей изме​нил свое название — он стал именоваться Музеем ис​кусств штата Пенсильвания. С 1938 г. музей носит свое нынешнее имя.

На протяжении всего XX века коллекции музея не​прерывно пополнялись, причем практически исклю​чительно за счет частных пожертвований. Крупными удачами стали приобретение в 1932 г. картины «Рождение Венеры» Никола Пуссена, некогда находившей​ся в собрании петербургского Эрмитажа и проданной советскими коммунистами на Запад в числе других художественных сокровищ, а также покупка в 1937 г. знаменитого шедевра Поля Сезанна «Большие купаль​щицы». В марте 1940 г. открылось новое, Восточное крыло музея, включающее в себя семь галерей, посвя​щенных искусству Персии, Китая и Индии. В 1978 г. музей получил по завещанию два значительных собра​ния живописи: одно включало в себя 51 полотно имп​рессионистов и постимпрессионистов, второе — более 500 итальянских гравюр XVIII в. В следующем году музей стал обладателем крупнейшей в Америке кол​лекции декоративных голландских изразцов XVII— XVIII вв. В 1984—1985 гг. было приобретено историческое собрание Академии искусств Пенсильвании, насчитывающее около 45 тыс. рисунков старых евро​пейских мастеров и гравюр XIX в.

В настоящее время музея обладает более чем 225 тыс. произведений искусства. Особенно выделя​ются коллекции европейского оружия и доспехов, охватывающая несколько столетий, коллекции аме​риканского серебра и мебели XVIII—XIX вв. и собрание картин выдающегося американского художника-портретиста Томаса Эйкинса (Икинса, 1844—1916). Он был одним из лидеров американского изобрази​тельного искусства XIX в., мастером жанрового пор​трета, обладавшим природным даром наполнять со​здаваемый образ драматизмом. Музей обладает се​годня более чем 60 картинами Эйкинса.

Филадельфийский музей располагает также пре​красным собранием картин старых европейских мас​теров, средневекового европейского искусства (кар​тины, литургические облачения и утварь, алтари), ис​кусства стран Азии (в том числе Китая, Японии, Тибета и Индии), большой коллекцией полотен импрессио​нистов (Ренуара, К. Моне, Э. Мане, А. Тулуз-Лотрека, Э. Дега, П. Сезанна, К. Писарро и других) и произведе​ний современного искусства (картинами Кандинско​го, Пикассо, Дали), среди которых наиболее выделяет​ся прекрасная коллекция работ французского художника-концептуалиста Марселя Дюшана (1887—1968).
Вопросы для самоконтроля:

1.Расскажите о возникновении американских музеев.
2. В чем состоит отличие американских музеев от музеев Европы? 
3.Какова характерная черта американских музеев? 
4.Сколько музеев и галерей входят в состав Смитсоновского института?

5.Расскажите об истории и этапах формирования музея Метрополитен. 

Вопросы для  рубежного контроля
1. Что означает термин»музей»?

2. Каковы основные функции музея?

3. Назовите профили музейной деятельности.

4. Что представляли из себя «вотивные предметы»?

5. Что такое «пинакотека»?

6. Назовите имена первых коллекционеров Древней Греции.

7. Назовите частичные собрания Древнего Рима.

8. Что представляли собой сокровища церкви?

9. Назовите светские сокровищницы средневековой Западной Европы.

10. Каковы причины частичного коллекционирования?

11. Каковы особенности коллекционирования на Среднем Востоке?

12. Каковы характерные черты музеев эпохи Возрождения?

13. Каковы исторические предпосылки появления музеев?

14. Назовите типы ранних музеев.

15. Каковы характерные черты коллекционирования в XVII в.?

16. Назовите особенности дворцовых экспозиций?

17. Назовите особенности первых западно - европейских музеев XVIII в.

18. Назовите характерные тенденции музейного дела после нападения власти Наполеона.

19. Раскройте становление Национальных музеев Европы.

20. Раскройте историю становления российских национальных музеев.

21. Расскажите об истории создания архитектурного собрания Лувра.
22. Расскажите о фондовых собраниях Лувра.

23. Расскажите о живописи Лувра.

24. Когда был основан Британский музей?

25. Кто является архитектором современного здания Британского музея?

26. Расскажите о структуре собраний Британского музея.

27. Когда и кем был создан музей «Эрмитаж»?

28. На какие отделы делится музей «Эрмитаж»?

29. Какова структура экспозиционного показа Эрмитажа?

30. Расскажите об истории создания Третьяковской галереи.

31. Расскажите о коллекциях портретной и пейзажной живописи, древнерусского искусства.

32. Расскажите об истории создания Русского музея.

33. Осветите историю формирования коллекций Русского музея.

34. Расскажите о художественных музеях Германии и Австрии и их коллекциях.

35. Расскажите об истории создания музея «Галерея Тент», музея Виктории и Альберта, Королевского собрания в Великобритании.

36. Расскажите о коллекции Национальной галереи в Лондоне.

37. Расскажите об истории создания крупнейших музеев Испании. 

38. Какова особенность испанских музеев?

39. Расскажите об истории созданияГалереи Уффици во Флоренции.

40. Охарактеризуйте музеи Ватикана.

41. Назовите крупнейшие музеи Италии.

42. Расскажите о наиболее крупных музеях Лувра.

43. Расскажите особенности крупнейших музеев Нидерландов: Рейксмузеум, Утрехтский национальный музей, Королевский музей изящных искусств в Антверпене. 
44. Расскажите о коллекциях американского искусства XIX – XX вв. в Музее изящных искусств в Бостоне, Смитсоновском музее американского искусства, Бруклинском музее, музее Метрополитен и др.

45. Расскажите об истории создания музеев Америки.

46. Музейное строительство на Американском континенте.
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Словарь терминов

Абстрактное искусство, абстракционизм, абстрактивизм (фр. abstractionnisme, от лат.  abstractus — отвлеченный) — направление в изобразительном искусстве, появив​шееся в самом начале XX в.; его представители, сделав абстракцию основным принци​пом формообразования, изображают реальный мир в виде сочетаний отвлеченных форм и цветовых пятен. В абстракционизме обычно выделяют два основных направ​ления: абстрактный экспрессионизм, основателем которого считается В.В. Кандинский, и конструктивный геометризм, представленный творчеством К. Малевича, П. Мондриана, Т. Ван Дусбурга. Суть первого направления состоит в постепенном переходе от частного к общему, последовательном отвлечении от конкретности изоб​ражаемых форм с целью достижения максимально яркой выразительности художе​ственного образа, «экспрессии ». Второе направление состоит в конкретизации об​щих, абстрактных идей в геометрических формах. Абстрактное искусство иногда называют «нефигуративным» или «нонфигуративным», что с терминологической точки зрения менее удачно, поскольку непонятно, о каких именно «фигурах» идет речь. Столь же уязвим и термин «беспредметное искусство»: даже если искусство облекается в абстрактные формы, оно всегда пред​метно, поскольку является выражением определенной художественной идеи, следо​вательно, имеет свой предмет.

Аграф (фр.agrafe— крючок, застежка, пряжка) — нарядная пряжка, брошка или застежка.

Акротерий (греч. akroterion) — скульптурное украшение, завершающее фронтон.    

Амарнское искусство — исторический период развития искусства Древнего Египта в годы правления фараона Аменхотепа IV (1424-1388 гг. до н. э.), а также связанный с этим периодом художественный стиль. Преследуя политические цели, в частности, ограничение власти жрецов, чье могущество стало представлять серьезную угрозу его абсолютной власти, молодой фараон приступил к осуществлению обширной про: граммы реформ: вместо прежних богов ввел в качестве единого верховного божества солнечный диск Атон, перенес столицу из Фив в построенный на новом месте (близ современной арабской деревни Тель-эль-Амарна) город Ахетатон — «Небосклон Атона» и стал именовать себя Эхнатон, т. е. «Угодный Атону». В развитии древнеегипет​ского искусства амарнский период стал своеобразным ренессансом. Он характеризо​вался отходом от прежних канонов официального искусства и преобладанием светской культуры над жреческой. Новшества воплотились прежде всего в новом типе скультурного портрета, ориентированного на индивидуально-характерные черты лица, а также проникнутого живым чувством, лиризмом и теплотой. Самые известные про​изведения амарнского искусства — портреты самого Эхнатона, его супруги Нефер​тити и старшей дочери. Влияние художественного стиля Амарны продолжало сказываться и после смер​ти Эхнатона. Когда на престол вступил новый фараон Тутанхамон, вернувшийся к старым культам, группа художников переехала в Мемфис и продолжила работать в прежнем стиле, что означало распространение особенностей «стиля Амарны » или «амарнского искусства» в более широком географическом и временном диапазоне.

Апокрифы (греч.apokrypbos— тайный, скрытый, сокровенный) — произведения, написанные о событиях и лицах Священной истории, часто от имени библейских пер​сонажей, не признаваемые церковью каноническими. Возникновение апокрифиче​ских книг относят к первым векам христианства. Часто под апокрифами понимают тексты, не вошедшие в канонический состав Библии, либо альтернативные «офици​альным» жития святых. Апокрифические произведения, не противоречащие христи​анскому вероучению, рекомендуются церковью в качестве «душеполезного чтения». Некоторые апокрифы, наряду с каноническими книгами, широко использовались в средневековой литературе и искусстве. К апокрифическим источникам восходят ком​позиции Рождества Богородицы, Введения Богородицы во храм, Успения Богороди​цы и др.

Ар Нуво (фр. art nouveau — новое искусство) — французское название стиля мо​дерн, утвердившееся во многих европейских странах.

Арабеска (итал. arabesco — арабский) — разновидность сложного узорчатого орна​мента, основанного на прихотливом переплетении геометрических фигур, завитков, стилизованных листьев, цветков, линий и надписей. Названа по месту возникновения — на арабском Востоке, где получила широкое развитие в пластических искусствах.

Арте повера (итал. arte povera — бедное искусство) — направление в современном искусстве, в основе которого лежит создание объектов и инсталляций из вещей «бед​ных людей»: старой и рваной одежды, обломков мебели, мешков, веревок, элемен​тарных предметов домашнего обихода, старых тряпок, резины и пр. Организационно оформившись в Италии (в Турине) на рубеже 1960-1970-х гг., арте повера получи​ло достаточно широкое распространение и в других европейских странах. Оно воз​никло как своеобразная реакция на повышенный интеллектуализм и рационализм минимализма и концептуализма, а также на вошедшее в моду использование в худо​жественных практиках дорогостоящих материалов и технологий. Создавая свои ин​сталляции, итальянские художники Марио Мерц, Микеланджело Пистолетто, Ма-рио Чероли, Джулио Паолини, Яннис Кунеллис (грек, постоянно живший в Риме) стремились выявить особую скромную поэтику простых вещей и значение их взаимо​связей в обыденной жизни. Произведения арте повера зачастую наделяются опреде​ленной художественной символикой, которая, однако, имеет свободное ассоциатив​ное поле и не претендует на однозначное толкование.

Атрибуция (лат. attribuitio — приписывание) — установление автора, времени и места создания художественного произведения (художественная школа, страна и пр.). В ис​кусствознании основывается преимущественно на анализе стилистических и техно​логических особенностей произведения (материала, композиции, надписей, клейм и других нанесенных на предмет знаков, индивидуальной манеры художника и пр.), а также иконографии, сюжета. Если в прошлом атрибуция строилась на эмпирических знаниях и интуитивных выводах знатоков, то с конца XIX в. она применяет научный стилистический анализ, использует результаты химических и физических исследова​ний (рентгенография, инфракрасные и ультрафиолетовые лучи и пр.).

Барбизонская школа, барбизонцы — группа французских художников середины XIX в., основателей национальной школы пейзажной живописи. Название получила от дерев​ни Барбизон близ Парижа, где подолгу работал ряд художников (барбизонцев), вхо​дивших в группу. В противовес вневременному и наднациональному идеализированно​му «историческому пейзажу» академистов с его обязательными руинами и аллегорическими фигурами в «римском стиле» барбизонская школа утверждала эсте​тическую ценность реальной природы Франции, ее обыденного пейзажа, написанного целиком или полностью с натуры. Барбизонская школа — историко-художественное, а не географическое понятие, поскольку ее представители (Т. Руссо, Ж. Дюпре, Ш. Добиньи и др.) писали в разных уголках Франции, но всегда только родную природу.

Ведута (итал. veduta — вид местности) — жанр европейской живописи (картина, ри​сунок или гравюра), форма архитектурного городского пейзажа, отличительной чер​той которой является «фотографическая » точность изображения местности, вплоть до мельчайших деталей. Истоки ведуты уходят в XV столетие (В. Карпаччо, Дж. Бел​лини), а расцвет приходится на XVIII в. Выдающимися мастерами этого жанра были венецианцы Джованни Антонио Каналь, или Каналетто, и Франческо Гварди.

Вечный город — устойчивое в мировой литературе название Рима. В то время как писатели древности, говоря о вечности Рима, подразумевали его политическое могу​щество, позднее под «вечным городом» стали понимать Рим как огромный культур​ный комплекс, включающий античность, христианство и Возрождение.

Гандхара — древнее название области на северо-западе Пакистана, а также название существовавшей здесь в I в. до н. э. - V в. н. э. своеобразной художественной школы, повлиявшей на развитие средневекового искусства Центральной, Восточной и Сред​ней Азии. Искусство Гандхары тесно связано с буддизмом, и его главные достижения относятся к скульптуре — статуи Будды и других персонажей буддийского пантеона, рельефы, украшавшие культовые сооружения.

Гемма (от лат. gemma — драгоценный камень, самоцвет)— драгоценный или полу​драгоценный резной камень с углубленным (инталия) или выпуклым (камея) изобра​жением. В древности геммы служили печатями или амулетами, позднее стали исполь​зоваться как украшения.

Герма (греч. hermes] — четырехгранный столб, завершенный скульптурной головой, первоначально бога Гермеса (отсюда название), затем других богов, а с V в. до н. э. и портретными изображениями государственных деятелей, философов и пр. Гермы служили указателями на дорогах, межевыми знаками и пр.

Гравюра (фр. gravure от graver — вырезать, высекать) 1) печатный оттиск на бумаге или сходном материале с пластины («доски»), на которой вырезан рисунок; 2) вид графического искусства, создание тиражируемых изображений при помощи трафа​рета или контактной печати с рельефных поверхностей. Специфические особенности гравюры заключаются в ее стилистике, связанной с работой в более или менее твер​дых материалах, а также в возможности получать значительное число равноценных оттисков. Каждый оттиск с печатной формы считается авторским произведением. В зависимости от материала формы гравюра делится на несколько видов — гравюра на металле, ксилография, литография, гравюра на картоне и т. п. В зависимости от способа обработки формы гравюра на металле также подразделяется на виды: гравю​ра резцом на меди, офорт, сухая игла и пр.

Граффити (итал. graffiti, множественное число от graffito, буквально — нацарапан​ный) — древние надписи, главным образом бытового характера, рисунки, нацарапан​ные на стенах зданий, металлических изделиях, сосудах и т. п. Граффити в большом количестве находят во время раскопок древних и средневековых городов и поселений во многих странах мира. Граффити в современном значении — надписи и рисунки, оставленные на стенах домов, метро, монолитных оградах и пр.

Гротеск (фр. grotesque, итал. grotesco — причудливый, от grotta— грот, пещера) — в первоначальном значении орнаментальный мотив, разработанный в искусстве ита​льянского Возрождения, который представлял собой причудливое сочетание изоб​разительных и декоративных мотивов (растений, животных, фигурок людей, фанта​стических существ, масок, канделябров и т. д.). Его источником послужили лепные орнаменты и античные росписи, сохранившиеся в развалинах Древнего Рима, кото​рые были частично засыпаны землей и потому назывались гротами. Позднее слово «гротеск» приобрело более широкий смысл, и гротесковым или гротескным стали называть изображение, отличающееся фантастичностью, преувеличением или при​чудливо-комическим характером.

Дадаизм (фр. dadaisme, от dada — «конек », деревянная лошадка; в переносном смысле бессвязный детский лепет) — одно из авангардных литературно-художественных течений, существовавших во второй половине 10 — начале 20-х гг. XX в. Зародилось в Париже; в 1916 г. теоретик движения, румынский писатель Тристан Тцара опубликовал в Швейцарии дадаистский «Манифест господина Антипирина» (Антипирин — придуманное им название лекарства «от головной боли» и «искусства»). Дадаизм был своеобразной реакцией на последствия Первой мировой войны, которую дадаисты восприняли как выражение проснувшихся в человеке извечных звериных инстинк​тов, а разум, мораль и эстетику — как их лицемерную маскировку. Отсюда проистека​ли программный иррационализм и демонстративный антиэстетизм дадаистов как про​тест против традиционных моральных и культурных ценностей. Методы дадаистов сводились к разного рода скандальным выходкам, абсурдному языку в виде бессмыс​ленных сочетаний слов и звуков, комбинациям случайных предметов, шокирующим зрителя намекам и символам. Наиболее известные живописцы-дадаисты — францу​зы М. Дюшан, Ф. Пикабия, Ж. Арп, немцы М. Эрнст, К. Швиттерс — включали в свои картины нетрадиционные элементы и реальные нелепые предметы, часто подражали детскому рисунку или же практиковали полностью бессознательное «автоматиче​ское письмо». Яркие примеры дадаизма — работы М. Дюшана «Джоконда с усами » и фонтан в виде писсуара.

Диорит (фр. diorite, от греч. diorizo — разграничиваю, различаю) — магматическая горная порода; цвет серый, серовато - зеленый, темно -зеленый, коричнево - зеленый. Служит строительным материалом, используется для облицовки зданий, изготовле​ния постаментов, столешниц, ваз и пр. В Древнем Египте и Месопотамии применялся и в качестве скульптурного материала.

Диптих (греч. diptychos — сложенный вдвое) — 1) складная икона (складень) с двумя створками, на каждой из которых имеется живописное или рельефное изображение; 2) две картины, связанные единым замыслом.

Дрезденские романтики (Dresdener Romantiker) — немецкая художественная школа начала XIX в., представленная группой живописцев, работавших в Дрездене и его окрест​ностях. Характерная черта их стиля состояла в религиозно-мистическом и поэтиче​ском отношении к природе. Наиболее ярким представителем школы был живописец К. Д. Фридрих; среди других художников наиболее известны К. Блехен, А. Граф, К. Карус, Ф. О. Рунге.

Дублет (фр. doublet, от double— двойной) — один из ряда одинаковых (идентичных) предметов в коллекции, музее, библиотеке.

Зернь — мелкие золотые или серебряные шарики (диаметром от 0,4 мм), которые напаиваются в ювелирных изделиях на орнамент из филиграни.

Импрессионизм (фр. impressionnisme от impression— впечатление) — в конкретно-историческом значении направление во французской живописи последней трети XIX в. В пору его зрелости (1870 — первая половина 1880-х гг.) импрессионизм был пред​ставлен группой молодых художников — К. Моне, О. Ренуаром, К. Писсаро, Э. Дега, А. Сислеем, П. Сезаном, Б. Моризо, — объединившихся для борьбы с консерватизмом и академизмом за обновление искусства и организовавших с этой целью с 1874 по 1886 г. 8 выставок. Название «импрессионизм» возникло после выставки 1874 г., на которой экспонировалась картина К. Моне «Впечатление. Восход солнца ». На своих полотнах импрессионисты утверждали красоту повседневной действительности в ее естественности, добивались живой достоверности изображения. В пейзажах, портре​тах, многофигурных композициях они сознательно отказывались от повествования, от  фабулы и акцентировали как бы случайно схваченный взглядом преходящий момент непрерывного течения жизни, стремясь сохранить непредвзятость и свежесть «перво​го впечатления », показать в увиденном неповторимо характерное, не вдаваясь при этом в детали. Отказавшись от темных, земляных красок, импрессионисты наносили на холст чистые цвета, почти не смешивая их предварительно и нанося краску мелкими раздель​ными мазками, которые на расстоянии, сливаясь, воссоздают словно мимолетное впе​чатление об изображаемом предмете. К середине 1980-х гг., исчерпав свои возможно​сти как целостная система и единое направление, импрессионизм распался, дав импульс для дальнейшего развития искусства. (См. постимпрессионизм.)

Инкунабула (от лат. incunabula — колыбель, начало) — книга, напечатанная на на​чальном этапе книгопечатания (1450-1500) и сходная по оформлению с рукописны​ми книгами. Издания этого периода очень редки, поскольку их тираж составлял 100-300 экземпляров.

Инсталляция (англ. installation — установка) — термин, который первоначально упот​реблялся для описания процесса установки произведений в интерьере галереи, а впо​следствии стал применяться по отношению к определенному виду искусства. В инстал​ляции отдельные элементы, размещенные внутри заданного пространства, образуют единое произведение и часто создаются для определенной галереи, поэтому не могут быть воспроизведены в другом пространстве. Инсталляции возникли в конце 1950-х — начале 1960-х гг.; обычно они бывают временными, большинство же постоянных ин​сталляций создается специально для значительных художественных собраний.

Кабинет —1) ларец или шкафчик с двумя створками, за которыми располагается мно​жество выдвижных ящичков, удобных для хранения коллекционных предметов — монет, гемм, украшений, мелкой пластики и пр. Получил широкое распространение в XV— XVII вв. Первоначально кабинеты просто ставили на столы, покрытые коврами, позже стали делать вместе с подстольями. Обычно их изготавливали из дорогих пород дерева и украшали живописными вставками или инкрустациями, уделяя особое внима​ние внутренней отделке, ведь их часто держали в раскрытом виде; 2) коллекции редко​стей, естественно - научных образцов, произведений искусства небольшого формата, а также помещение для их хранения. Кабинеты появились в эпоху Возрождения; неко​торые из них были ориентированы на художественные изделия, другие — на объекты природы, однако «классический » кабинет XVI в. — это собрание всех категорий пред​метов, которые в своей совокупности как бы воспроизводили мир в миниатюре. В не​мецком языке в качества синонима слова «кабинет» использовалось слово «камера» — каттег. Самостоятельно оба термина употреблялись довольно редко и обычно входи​ли в состав сложных слов, первая часть которых говорила о характере собрания: мюнцкабинет (Мunzkabinett) — кабинет монет и медалей, шатцкамера (Shatzkammer) — сокровищница, где находились изделия из драгоценных камней и металлов, вундеркамера (Wunderkammer) — кабинет редкостей природы, кунсткамера (Kunstkammer) — кабинет искусства, в который помещали изделия художественного ремесла и другие редкие и необычные «творения рук человеческих ». В ходе исторического развития не​которые кабинеты XVI—XVII вв. переросли в музеи современного типа.

Каприччи, капричос (итал. capriccio — каприз, прихоть, от лат. сарra — коза) — жанр причудливых, необычных, фантастических изображений. В качестве синонима своеобразия художественного языка слово «каприччио » впервые появилось в Ита​лии в XVI в. Офорты под таким называнием создали Дж. Б. Тьеполо, Ж. Калло, Дж. Б. Пиранези, Ф. Гойя. 

Картон (иск-во) — вспомогательный крупноформатный рисунок, выполняемый в раз​мере будущего произведения фресковой живописи, мозаики, витража, шпалеры. При переносе его композиции на стену контуры картона прокалывались. Картон был ши​роко распространен в практике европейских художников эпохи Возрождения и XVII-XVIII вв.

Картуш (фр. cartouhe, от итал. cartoccio, буквально — сверток, кулечек) лепное или графическое украшение в виде не до конца развернутого свитка или щита, обрам​ленного завитками, на котором помещаются надписи, эмблемы, гербы и т. п. Картуши получили распространение в XVI-XVIII вв.; они изображались на документах, гео​графических картах, украшали парадные входы во дворцы.

Кватроченто (итал. quattrocento— четыреста; il guattrocento — XV в.) — период ран​него Возрождения в итальянской культуре.

Кинетическое искусство (греч.kineticos — связанный с движением) — одно из тече​ний авангардизма, основанное на создании движущихся объемных композиций, скульптурных или архитектонических.

Концептуальное искусство (англ. Conceptual art от concept— идея, общий замысел и art — искусство) — течение авангардного искусства 1960-х гг., представители кото​рого, развивая традиции поп-арта предшествующего десятилетия, составляли ком​позиции из «концептов» — предметов, воспринимаемых как «атрибуты цивилиза​ции» и претендовавших на философское осмысление жизни «индустриального общества».

Кора (от греч. kore — девушка) — статуя прямо стоящей девушки в длинных одеж​дах. Широко распространенные в искусстве древнегреческой архаики, коры появи​лись в ионийской пластике второй четверти VI в. до н. э., а затем проникли в Аттику.

Ксилография (греч. xylon — срубленное дерево и grapho — пишу, черчу) — гравюра на дереве, наиболее распространенный вид гравюры. Печатная форма (клише) созда​ется путем ручного гравирования и выдерживает до 15 тыс. оттисков. Изображение в ксилографии отпечатывается с плоской поверхности деревянной доски, покрытой краской, которая отсутствует в углублениях, вырезанных между элементами изоб​ражения. Являясь древнейшим видом гравюры, ксилография издавна использова​лась для создания иллюстраций в печатных книгах и эстампах. В XIX в. широко при​менялась для печатания иллюстраций и репродуцирования живописи и рисунка в книгах и журналах. В XX в. стала использоваться почти исключительно только в ка​честве техники создания художественных гравюр.

Кубизм (фр. cubisme, от cube — куб) — течение в европейском изобразительном ис​кусстве (преимущественно в живописи) первой четверти XX в., которое выдвинуло на первый план задачу выявления геометрической структуры видимых объемных форм, разложения ее на составные элементы и организации этих элементов в новую форму на плоскости картины или в объеме скульптуры. Слово «кубисты» было дано фран​цузским критиком Л. Воселем в качестве насмешливого прозвища группе художни​ков, изображавших предметный мир в виде комбинации геометрических тел или фи​гур. Наиболее известные живописцы этого течения — П. Пикассо, Ж. Брак, X. Грис.

Кунсткамера (нем. kunst — искусство, kammer— кабинет) — собрание курьезных и экстравагантных вещей; получило широкое распространение в европейской культуре ХVI-ХVII столетий. В буквальном переводе означает «кабинет искусств», но под «ис​кусством» в данном случае подразумевались лишь необычные и редкие творения, искус​но созданные человеком или природой. Неординарность предмета могла заключаться в его красоте или уродстве, оригинальной технике изготовления, чрезвычайно больших или малых размерах, нетрадиционной форме или окраске, материале изготовления, не​привычном для европейцев или вовсе им неизвестном. Природные редкости, или «naturalia», обычно представляли собой образцы и фрагменты флоры и фауны далеких стран и континентов: чучела экзотических птиц и животных, яйца страусов и черепах, зубы акул, бивни слонов и мамонтов, кости ископаемых животных, раковины моллюс​ков, кокосовые орехи, минералы, различного рода окаменелости, образцы полудраго​ценных камней и самородки металлов, янтарь и кораллы. В качестве природных редко​стей иногда экспонировали различного рода анатомические аномалии, встречающиеся у людей и животных. «Творения рук человеческих» представляли в кунсткамерах искусно сделанные предметы из золота, серебра, кости, дерева, янтаря, воска, стекла, призван​ные продемонстрировать умение человека преодолевать трудности, которые возникают при обработке природных материалов. Это могли быть хрустальные сосуды в виде фан​тастических зверей, чернильницы из морских раковин, причудливой формы вазы, чаши и кубки. В состав универсальной кунсткамеры непременно входили научные приборы, ин​струменты, различные оптические и механические устройства — компасы, астролябии, подзорные трубы, слесарные и токарные станки, хитроумные замки, часы. Самые ранние сведения об организации коллекций в виде кунсткамеры восходят к 1550 г., относятся к Вене и связаны с именем императора Фердинанда I Габсбурга. Второй по времени образования принято считать Дрезденскую кунсткамеру, создан​ную в 1560 г. в резиденции правителя Саксонии курфюрста Августа I. К 1565 г. отно​сится первое письменное упоминание о существовании кунсткамеры в Мюнхене, ос​нованной Альбрехтом V Виттельсбахом. Появление двух других прославленных европейских кунсткамер связано с австрийской ветвью дома Габсбургов. Одна из них была создана в 1570-е гг. в замке Амбрас под Инсбруком правителем Тироля эрцгер​цогом Фердинандом II. Другая же, самая богатая и знаменитая, размещалась до 1612 г. в пражской резиденции императора Рудольфа II — замке Градчаны.

Курос (греч. kuros) — в искусстве древнегреческой архаики статуя юноши-атлета (обычно обнаженного).

Литография (греч. litos — камень, grapho — пишу, черчу) — специфический вид ти​ражной графики, способ плоской печати, при котором оттиски получаются путем переноса краски под давлением с плоской (нерельефной) печатной формы непосред​ственно на бумагу.

Луристанские бронзы — принятое в археологии название бронзовых изделий — во​оружение, украшения одежды, конской сбруи, вотивные скульптуры и пр. — создавав​шихся в X—VII вв. до н. э. в Луристане (на юго-западе Иранского нагорья). Выполнены весьма искусно и своеобразно в характерном архаичном стиле с объемными рельефными изображениями зверей, фантастических существ, мотивами «древа жизни ».

Люнет, люнетта (фр. lunette - лунка) – поле стены, ограниченное аркой и ее опорами. Часто украшено живописными или скульптурными изображениями.

Маккьяйоли (итал. macchiaioli, от macchia — пятно) — школа итальянских, главным образом флорентийских живописцев второй половины XIX в. Их художественная ма​нера во многом была сходна с живописью французских импрессионистов и заключа​лась в свободном использовании пятен цвета и света — отсюда название школы. Ее крупнейшие представители Дж. Фаттори, С. Лега, Т. Синьорини, А. Чечони.

Маньеризм (итал. manierismo, от maniera — манера, стиль) — термин, условно обо​значающий определенный этап в развитии европейского, главным образом итальянского искусства середины и конца XVI в., который отражал кризис художественных идеалов эпохи Возрождения. Представители маньеризма отошли от ренессансного гармонического восприятия мира, сделав своей программной установкой не следова​ние природе, а выражение субъективной «внутренней идеи» художественного обра​за, рождающегося в душе мастера. Нарушение классической гармонии сопровожда​лось поисками новых способов организации отдельных изобразительных элементов. Произведения ранних маньеристов (Понтормо, Пармиджанино и др.) отличаются мистической экзальтацией, преувеличенной экспрессивностью поз, удлиненностью пропорций фигур, виртуозным рисунком, где линия обретает самостоятельное зна​чение, а красота отдельно взятой детали становится важнее красоты целого. С 1540-х гг. маньеризм стал господствующим течением в итальянском искусстве, об​ретя черты холодной, «академичной » официальности. Для художественного языка этого периода характерны принципиальный эклектизм, сложные аллегории (живо​писцы А. Бронзино,Дж. Вазари). В скульптуре (Б. Челлини, Джамболонья, Б. Аммаати) маньеризм проявился главным образом в тяготении к стилизации человеческой фигуры, а в архитектуре (Б. Буонталенти, Дж. Вазари, Джулио Романо) — в стремле​нии к эстетизации декора, к сценическим эффектам и подчеркиванию экстравагант​ной детали.

Маскарон (итал.mascherone) — декоративный рельеф в виде человеческого лица или головы животного, срезанных сзади (как маска). В качестве украшения его обычно помещают под антаблементами и балконами, на консолях, на арках дверных и окон​ных проемов и т. д. Маскароны были особенно широко распространены в архитекту​ре ХУП-ХУШ вв.

Маэста (итал. maesta — величание) — итальянское название иконографии Мадонны с младенцем во славе, окруженных святыми и (или) ангелами, поющими им славу. Наиболее часто встречается в итальянском искусстве ХII-ХIV вв.

Метопа, метопы — почти квадратные плиты, которые, чередуясь с триглифами, об​разуют фриз дорического ордера. Метопы обычно украшались высоким рельефом, реже живописью.

Минимализм (от лат. imnimus— наименьший, самый малый) — одно из названий гео​метрического абстракционизма. Классический пример минимализма в изобразитель​ном искусстве — «Черный квадрат» К. Малевича, где автор использовал минимум изобразительных средств. «Минимализация » неизбежно приводит к невозможности создать полноценный художественный образ и сводит искусство к чисто эстетичекой деятельности — гармонизации простых геометрических форм. Наибольшее рас​пространение «минимал-арт» получил в 1950-х гг. в США.

Михраб (араб. — святилище) — молитвенная ниша; помещается в обращенной к Мек​ке стене мечети. Как правило, михраб резко выделяется из всего архитектурного окружения высокими художественными достоинствами и материалом, из которого он выполнен — мрамора, дерева, фаянса, мозаики и изразцов.

«Мост» (Die Brucke) — объединение немецких художников-экспрессионистов. Существовало в 1905-1913 гг. в Дрездене. Ведущие мастера: Э.-Л. Кирхнер, Э. Хек-кель, К. Шмидт-Ротлуф, М. Пехштейн.

Назарейцы — группа немецких художников религиозно-романтического направления начала XIX в., входивших в «Союз Святого Луки » (Lucosbund), который основали в 1809 г. в Вене студенты Академии художеств И.Ф. Овербек и Ф. Пфорр. Позже к ним присоединились швейцарцы Людвиг Фогель и Иоган Конрад Готтингер; австриец Йозеф Зюттер и Йозеф Винтергерст из Швабии. Название группы ассоциируется с Назаретом, городом в Галилее, где, согласно Священному Писанию, прошли детство и юность Христа; оно также ассоциируется со словом «назорей »(от древн. евр. nazir — отделять, отлучать). Древние назорей служили примером самоотвержения, дав обет не пить вина, не прикасаться к нечистой пище, не стричь волос. Назарейцы поставили перед собой цель возродить духовность в искусстве, кото​рая, по их мнению, не сохранилась в живописи Нового времени. Они поселились в Риме, заняв пустовавший монастырь Сан-Исидоро и живя по образцу средневековых религиозных общин. Образцами для подражания стали для них полотна А. Дюрера, Перуджино и ранние работы Рафаэля. Однако произведения назарейцев несут на себе печать холодной стилизации. Помимо отдельных картин назарейцы выполнили кол​лективные циклы фресок на библейские темы в доме дипломата Бартольди (1816-1817, ныне в Национальной галерее, Берлин) и на сюжеты из «Освобожденного Иеру​салима» Тассо в Казино Массимо (1819—1830) в Риме. В 1820 г. группа постепенно стала распадаться, и к концу 1830-х гг. большинство ее членов вернулось на родину.

Наби, набиды (фр. nabis от древн. евр. navi – вестник, пророк) – объединение французских художников – постимпрессионистов, сформировавшееся в Париже в 1880-х гг. с целью развития в искусстве декоративных исканий Поля Гогена. В группу «наби» входили Э. Бернар, П. Боннар, М. Денни, Ж. Э. Вюйар, П. Серюзье и др. Их объединяла широта интересов, увлечение религиозной философией, символистским театром, музыкой, эзотерическими учениями; они пытались объединить различные виды искусства – живопись, графику, скульптуру, гобелен, плакат. Для творчества художников характерны близость к литературному символизму, главенство цветового начала, декоративная обобщенность форм, стилизация мотивов французского народного искусства, итальянских примитивов и японской гравюры. Объединение просуществовало около десяти лет, его последняя выставка состоялась в 1899 г.

«Новая вещественность» (нем. Neue Sachlichkeit) — течение в немецком изобрази​тельном искусстве 1920 — начала 1930-х гг., объединившее самых разных художни​ков, стремившихся противостоять гегемонии абстрактного искусства. Оно стало скла​дываться после Первой мировой войны в русле экспрессионизма; впервые официально заявило о себе в 1925 г., когда в Художественной галерее Мангейма открылась экспо​зиция картин Отто Дикса, Георга Гросса, Макса Бекмана, Александра Канольдта и других художников-новаторов. Организатор этой выставки директор Кунстхалле Густав Хартлауб охарактеризовал ее как презентацию направления «поисков новой вещественности », в рамках которого различных авторов объединяло стремление «воз​врата к позитивной и конкретной реальности ». Таким образом он дал название ново​му явлению в изобразительном искусстве Германии. Участники выставки не представляли единого художественного направления, формально они не были организационно оформлены в группу, не имели ни програм​мы, ни манифеста, писали в разных жанрах и технике, но общим для них был отказ от абстракции и возврат к реализму. Одни художники — А. Канольдт, Г. Шримпф, К. Мензе — тяготели к неоклассическому стилю, другие — О. Дике, Г. Гросс, ранний М. Бекман — уделяли больше внимания социальной критике и политическим ком​ментариям. Это было искусство холодной объективной констатации будто бы реаль​ного мира в тщательно детализированных формах, искусство фотографической чет​кости, которое сочетало в себе неоклассическую стилистику и гротеск. Течение «новая вещественность» называли также «постэкспрессионизм», «маги​ческий реализм», «неообъективизм», «неонатурализм», «новая предметная живо​пись». Работы некоторых «нововещественников», например Франца Радзивилла, нацисты на первых порах выставляли как образцы «нового», идеологически выдер​жанного искусства, но художественный талант оказался несовместимым с идео​логическим заказом эпохи. В 1933 г. нацисты объявили искусство представителей «новой вещественности» свидетельством «эстетического разложения »; многие их картины были изъяты из государственных музеев и после показа на выставке «Деге​неративное искусство» уничтожены.

Оп-арт (англ. Op-art от optical art — оптическое искусство) — течение в авангардном искусстве середины XX в., преимущественно в графике и оформлении интерьера, ос​нованное на использовании различных оптических эффектов, например иррадиации (оптическое явление, состоящее в том, что светлые предметы на темном фоне кажут​ся больше, а темные на светлом фоне — меньше своих настоящих размеров). Осново​положником оп-арта считается В. Вазарелли.

Ордер архитектурный — тип архитектурной композиции, состоящей из опор и пере​крытия; имеет определенные состав, форму и взаиморасположение элементов.

Офорт (фр. eau-forte — азотная кислота) — вид гравюры на металле, в котором углубленные элементы печатной формы создаются путем травления металла кисло​тами. Техника офорта известна с начала XVI в., а до этого времени контуры изобра​жения на металлической пластине гравировались резцами.

Пантократор (греч. pantokrator — всевластитель, вседержитель) — иконографиче​ский тип Христа, представляющий его восседающим на троне в виде Небесного Царя и Судии: правой рукой он благословляет, а левой держит раскрытое Евангелие.

«Парижская школа» (фр. Ecole de Paris) — условное название интернационально​го круга художников, сложившегося в основном в 1910-1920 гг. в Париже. В уз​ком смысле слова «парижской школой » называют группу художников, выходцев из различных стран, которые, по мнению исследователей, создали свой вариант экспрессионизма, отличающийся сочетанием фантастики с особой интимностью обра​зов. Это А. Модильяни из Италии, М. Шагал из России, Ж. Пасхин (Паскен) из Болгарии, М. Кислинг из Польши, X. Сутин из Литвы, И. Фудзита (Фужита) из Японии и др. В широком смысле слова понятие «парижская школа» объединяет французских и иностранных художников, которые жили преимущественно в па​рижском артистическом районе Монпарнас, продолжали художественные экспе​рименты начала века или образовывали новые течения и были близки к литератур​ному авангарду.

Пеплос (греч. peplos) — самый древний тип греческой женской одежды; представлял собой четырехугольный шерстяной плат, который оборачивали вокруг тела и прихва​тывали на плечах заколками.

Пиксида (греч. pyxis, род. падеж pyxidos — ларчик, шкатулка) — коробочка из дере​ва, глины, кости, стекла, металла; нередко покрывалась росписью или украшалась рельефами. Пиксиды обычно имели круглую или цилиндрическую форму, часто ис​пользовались для хранения украшений, мазей, лекарств, косметики, пряностей. В христианском культе украшались библейскими изображениями, христианскими символами и служили в качестве сосудов для просфор — небольших хлебцев, употреб​лявшихся в таинстве Евхаристии (Причащения).

Пинакотека (греч.pinakoteke, от ртах — доска, картина и theke — вместилище, хра​нилище) — в Древней Греции хранилище картин, написанных восковыми красками на деревянных или терракотовых дощечках. Название «пинакотека » носят некоторые картинные галереи, основанные в XIX в. — Старая пинакотека и Новая пинакотека в Мюнхене, Пинакотека Брера в Милане и др.

Плакетка (фр. plaquette, уменьшительное от plague — пластинка, дощечка) — 1) про​изведение медальерного искусства прямоугольной или близкой к прямоугольнику формы; 2) пластинка (из металла, керамики, дерева и других материалов) с рельефным изображением, предназначенная для украшения мебели, бытовых предметов и т. д. 
Полиптих (греч. polyptychos — состоящий из многих складок или дощечек) — 1) многостворчатый живописный или рельефный складень; 2) несколько картин, связанных общим замыслом, а также единством цветового и композиционного строя.

Постимпрессионизм (от лат. post — после и импрессионизм) — условное собиратель​ное обозначение основных направлений французской живописи конца XIX — начала XX в. Художники-постимпрессионисты — В. Ван Гог, П. Гоген, П. Сезанн, Ж. Сера, П. Синьяк, А. де Тулуз-Лотрек — в начальный период своего творчества были имп​рессионистами, но исчерпав живописные возможности метода и убедившись в его ограниченности, попытались найти новые, по их мнению, более созвучные эпохе изоб​разительные средства. Они стремились перейти от присущей импрессионизму фикса​ции отдельных мгновений жизни к воплощению ее неких длительных состояний — духовных и материальных. Их главное отличие от импрессионистов заключалось в их разобщенности: каждый из художников шел своим путем, формировал свой творче​ский метод и индивидуальный художественный стиль.

В литературе встречается и широкая трактовка постимпрессионизма, которая объединяет этим понятием различные течения в живописи XX в., возникшие после импрессионизма — символизм, экспрессионизм, кубизм, пуризм, орфизм, фовизм.

Поп-арт (англ. Pop Art от popular art— популярное, естественное искусство) — течение в авангардном искусстве Западной Европы и США 1950-1960-х гг., предста​вители которого, провозгласив своей целью «возвращение к реальности», подменяли изобразительное творчество композициями из реальных объектов, как правило, в неожиданных или абсурдных сочетаниях. Воспроизводя типичные предметы совре​менного урбанизированного быта (вещи домашнего обихода, фрагменты интерьеров, детали машин и пр.), популярные печатные изображения известных личностей или событий или же включая эти предметы и изображения в композиции в натуральном виде, они полагали, что тем самым «раскрывают новые аспекты реальной действи​тельности», показывают «эстетическую ценность» образцов массовой продукции, языка средств массовой коммуникации — рекламы, фото, репродукции, комиксов и пр. Подменяя реальность алогичной комбинацией разнохарактерных муляжей, поп-арт не выходит за рамки формального эксперимента и так же далек от реалистическо​го изображения действительности, как, например, абстракционизм. Основополож​ником направления считается американский художник Р. Раушенберг. Наиболее известные представители — в США: К. Олденбург, Дж. Розенквист, Дж. Сигал, Р. Лихтенстейн; в Великобритании П. Блейк, К. Гамильтон и др. Французская разно​видность поп-арта называлась «новый реализм».

Потир (греч. poter) — литургический сосуд для освящения вина (и принятия причас​тия) в виде чаши на высокой ножке. Потиры известны со II в. н. э.; обычно изготовля​лись из золота, серебра, бронзы и поделочных камней, украшались драгоценными камнями, орнаментом и изображениями святых.

Пределла — нижняя часть алтарного образа, находящаяся под главной картиной.

Прерафаэлиты (англ. praerafaelites от лат. prae — перед и итал. Rafael — имя ху​дожника) — объединение английских живописцев середины XIX в., сделавших сво​им эстетическим идеалом период поздней готики и раннее, дорафаэлевское искус​ство итальянского Возрождения. Объединение возникло в 1848 г., когда группа молодых студентов Академии художеств во главе с Данте Габриэлем Россетти, ху​дожником и поэтом, сыном итальянского политического эмигранта, основала «Брат​ство прерафаэлитов», бросившее вызов официальному академическому искусству. В братство входили также У.М. Россетти, Д.Э. Миллес, У.Х. Хант и др. Выступив против академической рутины и пытаясь возродить наивность и чистоту религиоз​но-эстетического мышления, присущие средневековым мастерам, прерафаэлиты в большинстве своем приходили к декоративной вычурности, смеси натурализма со стилизацией, причем не пластического, а декларативного, описательного характе​ра. Просуществовав всего около четырех лет, прерафаэлизм, тем не менее продол​жал оказывать существенное влияние на развитие английского искусства второй половины XIX в.

Путти (итал. putti, множественное число от риПо, буквально — младенец) — изобра​жения маленьких мальчиков (часто крылатых), совмещавших в себе черты античных эротов и христианских ангелов; излюбленный мотив в искусстве Возрождения, а так​же ХVII-ХVIII вв.

Реплика (в изобразительном искусстве) — авторская копия художественного произ​ведения; в отличие от собственно копии, в реплике нередко изменяются второстепен​ные детали оригинала. Реплика бывает также копией, выполненной под наблюдением автора.

Рокайль (фр. rocaille, буквально — мелкий дробленый камень, раковины) -1) характерный для рококо мотив орнамента в виде стилизованной раковины в об​рамлении из причудливо переплетающихся изогнутых завитков; 2) термин, иногда применяемый для обозначения стиля рококо, который получил развитие в европей​ских пластических искусствах первой половины XVIII в. и повлиял прежде всего на характер декора, принявшего подчеркнуто изысканный и усложненный вид: слож​нейшие лепные и резные узоры, завитки, маски-головки амуров и т. д. В убранстве помещений большую роль стали играть рельефы, живописные панно и многочис​ленные зеркала.

Салон – периодическая выставка современного искусства во Франции. С 1699 г. салоны размещались в Большой галерее и в Квадратном салоне Лувра, А затем – в Большом дворце на Елисейских полях. В 1863 г. три тысячи из пяти тысяч картин, представленных в Салон, были отвергнуты жюри. Наполеон III распорядился выставить эти полотна в расположенном по соседству Дворце промышленности. Эта выставка получила название «Салона отверженных».

Скарабеи — изображения священного жука-скарабея, вырезанные из камня. Древ​ние египтяне в катании жуком навозного шарика видели символ движения Солнца по небу, а в зубцах на голове жука — подобие солнечных лучей. Поэтому скарабеи слу​жили в Древнем Египте предметами культа, амулетами и украшениями.

Стукко (итал. stucco) — искусственный мрамор, материал для отделки стен и архи​тектурных деталей. Изготовляется из обожженного и измельченного гипса с квасца​ми и клеем, иногда с добавлением мраморной пудры; наносится в виде теста, много​кратно шлифуется и полируется.

Супрематизм (от лат. supremus — высший) — одно из основных течений абстракцио​низма, для которого характерна конкретизация абстрактных идей в геометрических формах. Основано в начале XX в. российским художником, поляком по происхожде​нию, Казимиром Малевичем, предложившим «геометрический конструктивизм » как метод выражения «высшей реальности», или структуры мироздания, в самых про​стых геометрических формах — прямой линии, круга, квадрата.

Сфумато (итал. sfumato — рассеявшийся, буквально — исчезнувший как дым) — при​ем в живописи, состоящий в смягчении очертаний изображаемых предметов и фигур (и светотеневой моделировке в целом), что позволяет передать окутывающий их воз​дух. Прием сфумато теоретически и практически разработал Леонардо да Винчи.

Сюрреализм (фр. surrealisme буквально — сверхреализм) — течение в художествен​ной культуре первой половины XX в., ставившее задачу отражения «сверхреальных», алогичных связей объектов реального мира, которые проявляются только в подсоз​нании человека или в состоянии сна, болезни, галлюцинаций, транса, гипноза. Перво​начально возникло во Франции; теоретически и организационно сложилось к середи​не 1920-х гг. Впервые об этом течении заявил в «Манифесте сюрреализма» (1924) французский поэт А. Бретон. Среди основателей сюрреализма были писатели А. Арагон, Ф. Супо, П. Элюар, кинематографисты Л. Бюнюэль и Ж. Дюллак, худож​ники М. Эрнст, А. Массой, И. Танги, X. Миро, Мэн Рэй. Первая выставка живописцев-сюрреалистов состоялась в Париже в 1925 г., а в 1930-е гг. творчество примкнувшего к сюрреализму испанского живописца С. Дали открыло следующий этап «сверхреального искусства». Свой метод Дали определял как «интуитивный метод иррационального познания, основанный на критической и систематической объективации бредовых ассоциаций ». Именно в 1930-е гг. сюрреа​лизм получает широкое распространение, проходят многочисленные выставки сюрреалистических произведений, в орбиту сюрреализма втягиваются новые силы. С на​чалом 1940-х гг. центр сюрреализма перемещается в США, куда эмигрировали Бретон, Дали, Танги и др. Попытки возродить сюрреализм во Франции после 1945 г. оказа​лись безуспешными, но отдельные приемы, выработанные представителями «сверх​реального искусства » в пору его расцвета, вошли, помимо живописи, театра и кино, в обиход декоративного искусства, где с успехом использовались в его коммерческих областях, модных моделях одежды, ювелирных изделиях.

Тирс — жезл бога Диониса и его спутников в Древней Греции; изображался в виде палки, увенчанной еловой шишкой и увитой плющом и виноградными листьями.

Тондо (итал. tondo — круглый) — произведение живописи или рельеф, имеющие круглую форму. Термином тондо нередко обозначают только изображения Мадон​ны с младенцем, круглые по композиции и характерные для итальянского ренессансного искусства.

Торевтика — искусство рельефной обработки художественных изделий из металла. Чаще всего торевтикой называют обработку изделий путем чеканки или тиснения, но иногда — и отделку литых изделий.

Триглиф — прямоугольная каменная плита с двумя целыми, а по краям половинными желобками. Чередуясь с метопами, триглифы образуют фриз в дорическом ордере.

Триптих (греч. triptychos — тройной, сложенный втрое) — 1) икона-складень, со​стоящая из трех частей с рельефными или живописными изображениями. Триптихи были особенно распространены в европейском искусстве XIV-XVI вв. как алтарные композиции (обычно значительных размеров); 2) произведение искусства из трех кар​тин, рельефов, рисунков и т. д., объединенных общей идеей, темой или сюжетом.

Урей — один из символов власти фараонов, украшавший его головной убор, — свя​щенная змея урей. Сделанная из золоченого дерева, металла или камня, она прикреп​лялась к головному убору на лбу царей или их статуй. Эти изображения У. считались чудодейственными, поражавшими врагов царя и придававшими таинственную силу самим головным уборам.

Ушебти — магические статуэтки в виде мумий или слуг и рабов, помещавшиеся в древ​неегипетские погребения. По верованиям древних, они должны были работать вмес​то умершего на полях и в мастерских загробного мира. От имени покойного над ушеб-ти произносили или записывали на них заклинания с перечислением всех работ.

Фаюмские портреты — живописные погребальные портреты I—IV вв. н. э., открытые в конце XIX — начале XX в. в Египте в районе различных поселений Фаюмского оази​са. Они исполнены в технике темперы или восковыми красками, чаще всего на тонких кипарисовых дощечках. Происхождение портрета связано с искусством Древнего Египта. С постепенной утратой искусства мумифицирования стала упрощаться про​цедура захоронения. Вместо дорогой погребальной маски на лицо усопшего начали одевать гипсовую расписную маску, а затем укладывать простую дощечку с его порт​ретом. Общее число фаюмских портретов, хранящихся ныне в различных музеях мира, достигает около шестисот экземпляров.

Фибула (лат. fibula — шпилька, застежка) — металлическая застежка для одежды в виде булавки, застежки со щитком, одновременно служившая украшением. Фибулы разных форм были распространены с бронзового века до раннего Средневековья. Не​которые фибулы, выполненные из благородных металлов и украшенные драгоценны​ми камнями, являются выдающимися образцами древнего ювелирного искусства.

Филигрань (итал. filigrana, от лат. filum — нитка и granum — зерно) — вид ювелир​ной техники, изготовление из тонкой крученой проволоки (золотой, серебряной, медной и пр.) художественных изделий, внешне напоминающих плетеное кружево. Выполненное в этой технике узорчатое изделие также называют филигранью.

Фовизм (от fauve — дикий) — течение во французской живописи начала XX в. Иро​ничное прозвище «дикие » современная критика дала группе живописцев (А. Матисс, М. Вламинк, А. Марке, А. Дерен, Ж. Брак, К. ван Донген, Ж. Руо, Р. Дюфи и др.), чьи работы, выставленные в 1905 г. в одном из залов парижского Салона, отличались «зри​тельной агрессивностью» — необычайной яркостью цвета и нарочитой огрубленностью формы. Фовизм не имел какой-либо теоретической платформы и являлся чисто эстетическим протестом против художественных традиций предшествующего столе​тия, утверждением самодовлеющей новизны живописных приемов. Течение просуще​ствовало около двух лет, и в дальнейшем каждый из «фовистов» пошел своим путем: Матисс создал собственный декоративный стиль, Бракк стал кубистом, Вламинк, Де​рен и Дюфи выработали субъективные, уточенные формы живописи.

Шпалерная развеска живописи — способ размещения живописных произведений в дворцовых галереях XVII—XVIII вв., когда картины располагали на стене без наклона, рама к раме несколькими рядами от потолка до пола. Подобно коврам, они полностью закрывали стены, отсюда название развески — «шпалерная », или «ковровая». Произ​ведения подбирались не по национальным школам или хронологическому принципу, а исключительно по своим декоративным качествам — размеру, формату, колориту.

Экспрессионизм (фр. expressionnisme от лат. expressio — выражение) — направле​ние, развивавшееся в европейском искусстве примерно с 1905 по 1920-е гг. Его родо​начальниками стали немецкие художники Э.-Л. Кирхнер, Э. Хеккель и К. Шмидт-Ротлуф, основавшие в 1905 г. объединение «Мост». До и после Первой мировой войны немецкие живописцы стремились выразить свое отчаяние и протест против окружа​ющей их действительности в крайне острой, «экспрессивной » манере. Их «жесткий » стиль отличался почти геометрически строгим построением формы, подчеркиванием плоскостного характера картины, резкими красочными диссонансами.

Энкаустика (греч. enkaustike, от enkaio — жгу, выжигаю) - техника живописи ра​зогретыми восковыми красками, наносимыми на поверхность картины горячими ме​таллическими инструментами; разработана в V в. до н. э. в Древней Греции.

Эстамп (фр. estampe, от итал. stampa — печать, оттиск) — литографский или гравюр​ный отпечаток, представляющий собой станковое произведение художественной гра​фики. Эстампом обычно называют подписной оттиск с печатной формы, выполнен​ной самим художником.
Тематика рефератов

1. Музей в системе культуры.

2. Художественный музей как феномен культуры.

3. Место музея в истории культуры.

4. Музей в эпоху виртуализации культуры.

5. Мотивы собирательской деятельности.

6. Репрессивность музея.

7. Перспективы музея в современных условиях.

8. Образовательная деятельность музеев в XIX в.

9. Музеи и идеология в XX в.

10. Музейное дело в Советской России.

11. Музейное дело в СССР.

12. Музейное дело в фашисткой Германии.

13. Проблема информатизации музеев.

14. Роль и место музея в культуре второй половины ХХ – начало XXI вв.

15. Развитие собирательства в Древнем мире.

16. Коллекции европейского средневековья.

17. Коллекционирование в эпоху Возрождения.

18. Первые публичные музеи Европы после буржуазных революции XVII – XVIII вв.

19. Классический тип музеев в XIX в.

20. Тенденции развития музеев в XXI в.

21. ICOM – направление его деятельности.

22. Современные направления деятельности музеев.

23. Коллекционирование в допетровской России.  
24. Сохранения культурного наследия в странах Востока.

25. Экзотические музеи стран Европы.

26. Необычные музеи России.

27. Нетрадиционные музеи Нового света.

28. Музеи России и влияние государственной политики на их развитие (XVIII – начало XX вв.).

29.  Этнографический музей сегодня.

30. Исторические дома – музеи.

31. Роль казахских музеев в формировании национальной идентичности.

32. Садово – парковые ансамбли как музеи под открытым небом (г. Пушкин, г. Ораниенбаум, г. Павловск, г.Умань (Софиевка) и др.).

33. Музеи г. Алматы и их влияние на развитие культуры.

34. Республика Казахстан и развитие сферы культуры.

35. Музеи эпохи глобализации.
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