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Здание музея
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Скульптура перед музеем
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Интерьер музея


Город Антверпен, известный по упоминаниям в документах с VIII века, по легенде, возник на месте сражения между злым гигантом Друоном Антигоном и римским воином Сильвиусом Брабо. Победитель отрубил руку великану и бросил ее в реку Шельду; отсюда и название «Антверпен» — «бросивший руку». Памятник-фонтан бесстрашному Брабо теперь стоит на Большой площади города как своеобразный символ его свободы.
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В зале музея

Расположенный в Антверпене Королевский музей изящных искусств — один из самых богатых в Бельгии. Его коллекция, посвященная в основном национальному искусству, показывает развитие страны со Средних веков и до настоящего времени, но включает также шедевры других европейских художественных школ.

История собрания музея, основанного в 1810, насчитывает более 700 лет и своим происхождением обязана старой гильдии живописцев Антверпена, образованной в 1382 по указу городского магистрата, решившего предоставить художникам, скульпторам, ювелирам и мастерам прикладного искусства право на независимое объединение. Получившая название «Гильдия святого Луки» в 1442, она пользовалась всеми правами наряду с другими корпорациями. В течение двух веков гильдия располагалась в разных городских помещениях, в 1664 она заняла часть биржи вместе с основанной годом раньше Академией изящных искусств. Члены организации обязаны были приносить ей в дар свои произведения, большая часть которых в настоящее время украшает залы музея.

В 1773 австрийская императрица Мария Терезия издала указ об упразднении гильдии, и все ее имущество, включая картину «Святое семейство с попугаем» Рубенса, произведения Корнелиса де Воса и Якоба Йорданса, поступили в полное распоряжение Академии. Мирное течение жизни города прервали французы во главе с Наполеоном, оккупировавшие нидерландские земли в конце XVIII века. В 1794 собрание постигла судьба многих других бельгийских музеев — множество картин изымалось и увозилось во Францию.

В 1810 часть оставшихся на родине картин была собрана в помещении бывшего монастыря кармелитов, таким образом создалось ядро будущего музея. Вскоре из Франции постепенно возвращались похищенные работы, которые передавались в Академию изящных искусств. Большую роль сыграли и пожертвования: король Виллем I передал в коллекцию произведения Тициана и Давида Тенирса.

Крупнейший вклад в Художественную академию был сделан бывшим мэром Антверпена Флораном ван Эртборном, который в 1840 подарил городу 141 картину, среди которых выделялись полотна Яна ван Эйка, Рогира ван дер Вейдена, Антонелло да Мессина, Ганса Мемлинга, Жана Фуке, Симоне Мартини. Это собрание доныне составляет славу и гордость антверпенского музея. В течение всего XIX века коллекция постепенно обогащалась работами современных мастеров.

Королевским указом в 1853 был создан так называемый Академический корпус, членство в котором указывало на признание вклада художника в бельгийское искусство. Новые мастера, которые присоединялись к нему, обязывались предоставлять свои автопортреты в «Академическую галерею» — это был шаг на пути к формированию современного музея.

В 1873 из-за пожара, охватившего соседние здания, Академия подверглась серьезному риску. Власти города, обеспокоенные сохранностью собрания, решили, что коллекция нуждается в новом современном помещении. После двух лет продолжительных дискуссий было решено снести крепость XVI века, освободившиеся 100 гектаров земли были использованы для возведения портовых и музейных сооружений.
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В зале музея

В 1880 под руководством бургомистра Леопольда де Валя архитекторами Франсом ван Дейком и Яном Якобом Виндерсом было спроектировано новое здание музея. Строительство заняло почти десять лет, открытие Королевского музея изящных искусств состоялось 11 августа 1890 при большом стечении публики. И по сей день на площади Леопольда высится прекрасно вписанное в окружающую городскую среду строение в неоклассическом стиле. Великолепный фасад с коринфскими колоннами украшен бронзовой квадригой — работы скульптора Тома Винсотта, она прекрасно перекликается со скульптурными изваяниями в саду, расположенном неподалеку.

Музей располагает внушительными внутренними пространствами, просторный вестибюль украшен картинами бельгийского художника Никеза де Кейзера, посвященными истории антверпенской художественной школы. В больших залах размещены масштабные полотна Рубенса и других фламандских живописцев XVII века.

В 1897 музей был отделен от Академии художеств. В 1926 инициативными гражданами Бельгии, тремя братьями — Луи, Франсуа и Шарлем Франк, — было создано объединение «Друзья современного искусства». Благодаря их деятельности приобретено значительное количество самых известных работ бельгийского символиста и экспрессиониста Джемса Энсора. Частные пожертвования значительно увеличили фонды, обогатив их живописными и скульптурными произведениями Рика Воутерса.

Через год музей перешел в собственность государства. В настоящее время он самостоятельно приобретает произведения искусства, а в 1992, после государственной реформы, стал учреждением Фламандского сообщества Бельгии. Здесь постоянно осваиваются новые помещения, в частности, были переделаны четыре внутренних двора для размещения экспонатов, оборудован зал для чтения лекций и проведения конференций, создан магазин, продающий сувениры и репродукции наиболее популярных шедевров собрания, а также открыто кафе. Сотрудники музея ведут научную работу, регулярно проходят монографические выставки, посвященные деятельности различных художников, выпускаются каталоги собрания, рассказывающие об определенных этапах и периодах искусства представленных в постоянной экспозиции и фондах.

На данный момент в собрании Королевского музея изящных искусств находится 7200 работ. В 2011 музей был закрыт на масштабную реконструкцию, которая продлится вплоть до 2017.





Живопись XIV–XV веков
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Жан Фуке. Мадонна с Младенцем. Фрагмент. 1452
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Симоне Мартини (около 1284(?)-1344) Архангел. Благовещение 1335–1337. Дерево, масло. 23x14

Ученик Дуччо ди Буонинсенья, Симоне Мартини был крупнейшим мастером сиенской школы XIV века. Он работал в Сиене, Ассизи и Авиньоне. Вместе с двумя другими композициями (одна из них — в Лувре, другая — в Берлинской картинной галерее) «Архангел» и «Мария» из сцены Благовещения, «Распятие» и «Снятие с креста» входили в маленький переносной алтарь. Первоначально изображения были сделаны с двух сторон деревянной основы, но потом были спилены, таким образом получились четыре отдельные картины. Этот алтарь обычно относят к позднему периоду творчества Симоне Мартини, когда он работал при папском дворе в Авиньоне. Предполагается, что представленное произведение заказал кардинал Наполеоне Орсини, скончавшийся в авиньонской курии в 1342, поэтому его иногда именуют «Полиптих Орсини». В искусстве итальянского мастера ощутимы готизирующие традиции, которые восходят к ранней средневековой миниатюре. Оформление изображений изящной каймой по краям напоминает листы старинных манускриптов.
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Симоне Мартини (около 1284 (?)-1344) Мария. Благовещение 1335–1337. Дерево, масло. 24x15

Коленопреклоненный светлоликий ангел с золотыми волосами, скрестив руки на груди, обращается к Марии, которая отстраняется от посланца небес. Испуганно-скорбное выражение лица Богоматери усугубляется жестом правой руки, невольно выражающим ее душевное волнение. В изображении образа Марии живописец использует особый рафинированный художественный язык, красочные соотношения — божественный золотой, насыщенный синий, сдержанный красный. Симоне Мартини привносит в это полотно куртуазные мотивы светской рыцарской культуры, что проявляется в деталях — стуле с готическим декором, изысканных одеяниях и жестах рук персонажей. Его искусству свойственны плоскостная композиция и преобладание линеарного начала, в его работах значительна роль силуэта и декоративного цветового пятна. Архангел Гавриил и Дева Мария показаны на золотом с тисненым орнаментом фоне, напоминающем роскошные восточные ковры. Он исключает иллюзию глубины, неслучайно постамент для скамьи, на которой сидит Богоматерь, углом подходит к нижней стороне сиденья, а край плаща заворачивается вверх, как бы наткнувшись на невидимую преграду. Сцена «Благовещения» у мастера происходит в некоем ирреальном, вневременном месте и не привязана к какому-либо определенному помещению.
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Симоне Мартини (около 1284 (?)-1344) Снятие с креста 1335–1337. Дерево, масло. 24x15

Произведение «Снятие с креста» построено на сочетаниях насыщенного синего и легкого голубого, нежных зеленоватых и розоватых тонов. Экспрессивность мимики, движений и жестов персонажей служит важным средством раскрытия сюжета, особенно выделяются Мария Магдалина с поднятыми руками, Богоматерь и святой Иоанн Богослов, которые тянутся к телу Иисуса Христа, готовясь принять драгоценную ношу. Благородные лица святых искажены горем. В композиционном плане Симоне Мартини безразличен к перспективному построению — фигуры, удаленные от переднего плана, едва ли не крупнее более приближенных к зрителю.

«Снятие с креста» при всем драматизме сцены благодаря изящному и изысканному стилю сиенского мастера притягивает восхищенные взгляды. Мартини был художником аристократии, имевшим связи в высших слоях общества, он отражал в своем искусстве интересы анжуйской династии и папы.
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Ян ван Эйк (около 1390–1441) Мадонна у фонтана 1439. Дерево, масло. 19x12

Эта работа — последнее датированное произведение Яна ван Эйка, великого нидерландского художника, основоположника искусства Северного Возрождения, одним из первых освоившего технику живописи масляными красками.

Богоматерь, облаченная в синий с тонкой белой каймой плащ, нежно прижимает к себе Младенца Христа. Цвет Ее покрова в Средние века соотносился с королевской властью, символизировал верность и преданность. За спиной Девы Марии парят два ангела, держащие золотую парчу, расшитую растительными мотивами и диковинными животными. Фоном выступает сад с множеством цветов, каждый из которых указывает на присущие Мадонне качества, означая красоту, изысканность или чистоту. Среди флоры различимы розы, ирисы, анютины глазки, незабудки и ландыши. Возможно, этот огороженный частный сад в данном случае символизирует рай. На переднем плане слева находится фонтан, увенчанный статуей сидящего льва. Из открытых пастей стилизованных голов животных в четыре стороны струятся в бассейн потоки воды. Фонтан олицетворяет Богоматерь как живительный источник бессмертия и вечной жизни. В картине преобладают вертикальные ритмы, поддержанные интенсивным локальным синим цветом, они выделяют стоящую фигуру и способствуют созданию впечатления монументальности.
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Рогир ван дер Вейден (1400–1464) Семь таинств 1440–1445. Дерево, масло. 200x223

Данное произведение происходит из коллекции бургомистра Антверпена Флорента ван Эртборна. В католичестве «Семь таинств» — обрядовые действия, призванные сообщить верующим незримую Божью благодать: крещение, причащение, миропомазание, покаяние (исповедь), священство, брак и елеосвящение (соборование). Сцены картины располагаются в нефах готического собора. В центральной части Ван дер Вейден написал распятого Христа с предстоящими, их группа образует круг. У креста поникли три скорбные фигуры: слева, на коленях, — Мария Саломея, справа — Мария Алфейская, позади креста — Мария Магдалина. Лишившуюся чувств Богоматерь поддерживает Иоанн. В глубине, у алтаря церкви, священник совершает таинство евхаристии. В левой створке за сценой крещения следует миропомазание, здесь можно заметить заказчика произведения — епископа Шевро, далее показана исповедь. Над каждой группой парит ангел, держа свиток со священным текстом, цвет его одежды соответствует символическому цвету данного священнодействия. В правой створке от края в глубину идут сцены последнего причастия, затем обручение и положение в священнический сан.

Двум пятнам интенсивно-красных одежд Иоанна и Марии Алфейской противопоставлены холодные синие, фиолетовые и зеленые тона одеяний Марии Саломеи и Марии Магдалины. Чрезвычайно интересен факт, что художник использует цвет и его сочетания для передачи драматического звучания отдельного образа. Так, яркий желтый в сочетании с красным в одеждах Марии Алфейской усугубляет выражение ее глубокого страдания. Мучительное тягостное переживание Марии Магдалины усиливается от сопоставления холодных тонов зеленого, белого и фиолетового.

Наполненное светом пространство имеет в триптихе огромное значение, мельчайшие детали конструкций выявляют стройность и величавую возвышенность архитектурных форм. Мастер испытал влияние Яна ван Эйка, но если предшественник утверждал гармонию мира, радость его цветения, ценность цельной человеческой личности, то Ван дер Вейден выявлял сложную духовную сферу бытия, ему свойственно драматически острое восприятие жизни.
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Жан Фуке (1415/1420-1477/1481) Мадонна с Младенцем 1452. Дерево, масло. 11 2,7x1 04

Среди произведений французской коллекции музея выделяется подлинный шедевр — «Мадонна с Младенцем» Жана Фуке. Картина была заказана как алтарный диптих казначеем Карла VII Этьеном Шевалье для церкви в Лоше. В облике Богоматери современники узнали знаменитую Агнессу Сорель, фаворитку короля, прозванную в народе «белым лебедем» за исключительную бледность кожи. Предполагают, что мастер воспользовался ее ранее существовавшим портретом. Складень — створчатый алтарь — прежде украшал церковь родного города Сорель, где Агнесса была похоронена, ее гробница сохранилась до сих пор. Синий и красный цвет ангелов, находящихся около трона, предписан литургическим каноном: красный означает любовь, синий — чистоту. В структуре образного воплощения ясно читается французский рафинированный рационализм художественного мышления. Очаровывает вся живописная поверхность, от пепельно-белой кожи Мадонны и Младенца до ангелов вокруг трона. В то же время обнаженная грудь Богоматери, ее лицо и платье вызывают чисто земные ассоциации. И кажется, что не рукой человека были созданы эти чувственные и вместе с тем такие мраморные, холодные, строго утонченные формы, — столько грации, царственной осанки и куртуазной изысканности в образе.
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Ганс Мемлинг (1433/1440-1494) Человек с римской монетой 1471–1474. Дерево, масло. 31x23,3

Немец по происхождению, Ганс Мемлинг учился у нидерландского мастера Рогира ван дер Вейдена в Брюсселе, где и трудился в течение последних тридцати лет жизни. Художник славился своими портретными работами, благодаря которым приобрел европейскую известность и заказчиков из Англии, Франции и Италии.

На данном портрете в трехчетвертном повороте вправо представлен мужчина средних лет, облаченный в черное одеяние, которое завязывается на шее шнурком, что соответствовало итальянской моде XV века. Человек одновременно смотрит на зрителя и погружен в себя, мечтательный взгляд делает его замкнутым и отстраненным. Он держит в руке сестерций — римскую монету с выбитым профилем императора Нерона. Детально проработан пейзажный фон с лебедями, всадником и пальмами, в небе различимы парящие аисты. Мемлинг был первым портретистом к северу от Альп, который стал помещать своих моделей на фоне пейзажа. Последние исследования указывают, что мастер запечатлел Бернардо Бембо — флорентийского гуманиста, страстного коллекционера монет, который в 1473 провел некоторое время в Брюгге. В его гербе как раз присутствуют упомянутая выше пальма, а также лавр.
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Ганс Мемлинг (1433/1440-1494) Музицирующие ангелы 1485/1490. Дерево, масло. 165x230

Работа «Музицирующие ангелы» является левой частью триптиха Ганса Мемлинга «Благословляющий Христос в окружении ангелов», также находящегося в музее. Несмотря на внушительный размер, он — лишь фрагмент огромного алтаря, украшавшего церковь Санта-Мария-ла-Реаль в испанском городе Нахера — древней столице королевства Наварра. Этот заказ был одним из самых важных и трудных, которые живописец когда-либо получал. К сожалению, другие части алтаря в настоящее время утрачены.

На золотом фоне, среди темных облаков, появляется Христос в окружении крылатых ангелов, облаченных в бархат и парчу, поющих и играющих гимны во славу Спасителя. Мастер дает хороший обзор музыкальных инструментов XV века: прекрасно различимы гусли, тромба марина — смычковый однострунный инструмент треугольной формы, лютня, тромбон и флейта.

Мемлинг провел большую часть жизни в Брюсселе и Брюгге, поэтому его стиль и техника близки голландской школе живописи XV столетия.
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Антонелло да Мессина (1433/1440-1494) Распятие 1475. Дерево, масло. 52,5x42,5

В Королевском музее изящных искусств выделяется достаточно редкий даже для крупных собраний экспонат — картина «Распятие» Антонелло да Мессины, итальянского живописца эпохи Раннего Возрождения. Мастер был хорошо знаком с произведениями Петруса Кристуса, последователя Яна ван Эйка, и Гуго ван дер Гуса, охотно использовал в своем творчестве достижения техники масляной живописи фламандцев.

Работа датирована временем пребывания художника в Венеции. Фигуры казненных прорезают безмятежное небо. Спокойствие и тишина царят в природе, и надо всем словно парит Иисус, распятый на кресте. Голубой плащ Марии перекликается со спокойной ясной голубизной далекого моря. Богоматерь сидит на земле, опустив глаза, восприняв свершившееся как предначертание свыше. Юный Иоанн благоговейно преклоняется перед спокойным мужеством погибшего. Благоразумный разбойник уже умер, а Безумный еще содрогается в предсмертных конвульсиях. Изогнутые стволы деревьев будто вторят движению человеческих тел. Но, как ни странно, драматизм сцены отступает перед ощущением гармонии мира, снимающим остроту трагического накала и наполняющим душу покоем и восхищением. Гуманистическое приятие земной красоты и ее ценности полновластно заявляет о себе в этом одном из наиболее лирических творений Антонелло да Мессины.
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Неизвестный мастер антверпенской школы Святой Христофор. Часть триптиха XV век. Дерево, масло. 68x22

«Святой Христофор» — одна из боковых створок неизвестного пока алтаря. На ней мастер изобразил святого Христофора, переносящего через воды Младенца Христа. Действие легенды происходит на фоне условного пейзажа, природа не играет здесь активной роли. Художника интересует изображение монументальной фигуры святого, его жесты, выражение лица, передача рефлексов света на тяжелых складках красного плаща. Младенец Иисус с длинными золотыми волосами восседает на мощных плечах Христофора. Он напоминает одного из ангелов, которых часто изображали немецкие живописцы. В левой руке Иисуса — держава в форме сферы, увенчанная крестом, — древний символ господства над миром и власти, пальцы правой руки сложены в благословляющем жесте. Греческая легенда о жизни и деяниях святого Христофора, считающегося покровителем путешественников, была весьма популярна в католическом и православном искусстве.



Живопись XVI–XVII веков
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Лукас Кранах Старший. Ева. XVI век
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Франс Флорис (Франс де Вриндт) (1519/1520-1570) Суд Соломона 1545–1550. Холст, масло. 123x208

Франс Флорис, фламандский художник эпохи Позднего Возрождения и маньеризма, происходил из семьи мастеров живописи и скульптуры. Путешествие в Рим и Венецию перевернуло его творческое мировосприятие. Флорис был очарован искусством итальянских творцов, особенно Микеланджело. По возвращении в Антверпен он написал ряд больших картин для загородных домов и вилл испанских дворян и представителей знати. Живопись художника связывают с поздним периодом романизма, когда образцом для нидерландских мастеров стали довольно усредненные нормы, почерпнутые в искусстве итальянских маньеристов.

«Суд Соломона» исполнен, вероятно, сразу после прибытия Флориса на родину. Влияние стиля Микеланджело, Джорджо Вазари, Джулио Романо явственно ощущается в построении мощных атлетических фигур персонажей библейского сказания, отмеченных бурной динамикой, резкими, даже вычурными ракурсами. Художник на основе своих исследований и зарисовок в итальянских альбомах стремится максимально точно показать античную архитектуру и одежду. Немногие из его работ сохранились до нашего времени. Большинство картин живописца было утрачено во время революционных волнений в Нидерландах во второй половине XVI столетия.
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Лукас Кранах Старший (1472–1553) Милосердие (Забота) После 1537. Дерево, масло. 50x34

Лукас Кранах, один из наиболее ярких, известных и плодовитых мастеров немецкого Возрождения, родился в местечке Кронах в Верхней Франконии (отсюда и происходит его фамилия), молодым подмастерьем отправился искать работу вниз по Дунаю. Став придворным художником саксонских курфюрстов — Фридриха Мудрого, Иоганна Постоянного и их наследников, Кранах выработал свой немного манерный стиль, который распространился по всей Германии благодаря многочисленным работам мастерской живописца.

В данной картине Кранах повторяет излюбленный им образ белокурой изящной женщины с узким разрезом глаз, изогнутым телом и несколько жеманными движениями. Картина «Милосердие» представляет своеобразную аллегорию Заботы — молодую мать, чье нагое тело покрыто только прозрачной материей. Она целиком отдалась заботе о своих детях — одного кормит грудью, другой ребенок обнимает ее за плечи, третий также требует внимания и теребит за ногу. Насчитывается порядка шести различных вариантов этой работы, отличающихся в основном числом детей.
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Ян Брейгель I (1568–1625) Поклонение волхвов 1600. Медь, масло. 26,7x35,7

Старший сын Питера Брейгеля Старшего, Ян Брейгель, был прозван Бархатным за мягкий, наполненный теплым светом колорит своих работ и нежную красоту почти эмалевой живописи. Художник во многом известен цветочными натюрмортами, однако в его творчестве есть пейзажи, религиозные и мифологические композиции, жанровые сценки.

Исполненное нежного лиризма полотно «Поклонение волхвов» из антверпенского музея явилось бы украшением любой экспозиции. В полуразрушенном сарае, который опирается на такой же ветхий дом, сидит Мария с Младенцем на коленях. Позади нее расположился Иосиф, он сосредоточенно прижимает к груди шляпу. Европеец, король Гаспар, на коленях предлагает Марии золото, Мельхиор, князь из Азии, привез ладан, а африканец Бальтазар — смирну. Вокруг неприметного на первый взгляд дома собралось множество людей. Неисчислимые толпы солдат и слуг из королевского окружения, любопытные граждане из Вифлеема, пастухи с собаками. Спокойная повествовательность и теплая коричневатая гамма живописи составляют главное очарование этого произведения.

Несмотря на значительные различия в композиции, картина имеет общие черты с работами художников семьи Брейгель, хранящимися в Национальной галерее в Лондоне (1598), Музее истории искусства в Вене (1598) и Эрмитаже в Санкт-Петербурге (1598–1600).
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Абель Гриммер (1570 — после 1620) Зима 1607. Дерево, масло. 33x47

Фламандский живописец эпохи барокко Абель Гриммер обучался у своего отца, художника Якоба Триммера. О мастере почти нет сведений, его ранняя работа датируется 1586, а последняя имеет надпись «162…», то есть после 1620.

Произведение «Зима» — одно из четырех, составлявших серию времен года. В картине «Весна» изображено, как люди сажают деревца, выравнивают грядки в саду, «Лето» описывает период жатвы пшеницы, «Осень» — забой свиньи и, наконец, «Зима» — катание на коньках по застывшей реке.

Картины Триммера напоминают крестьянские сцены Питера Брейгеля Старшего, и это неудивительно, так как именно на его рисунках основаны некоторые сюжеты. Однако при написании работы «Зима» мастер взял за образец произведения Ханса Бола. В результате подобных заимствований произведения Триммера — это в основном пейзажные виды с архитектурными мотивами, но лишенные загадочной символики Брейгеля. Его творения очень выигрышны, они пленяют зрителя изображением спокойной и гармоничной жизни крестьян.

Серия времен года была гравирована Питером ван дер Хейденом и благодаря удачному выбору сюжета и композиции пользовалась популярностью.
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Питер Брейгель II (1564–1638), Питер Брейгель III (1589 — около 1640) Избиение младенцев Около 1610. Дерево, масло. 73x104

Продолжатели семейного дела — Питер Брейгель II Младший («Адский») и Питер Брейгель III (его сын и внук Питера Брейгеля Старшего соответственно) — позаимствовали композицию этой работы у основателя династии, чье «Избиение младенцев» известно по двум полотнам (Музей истории искусства, Вена и Хэмптон-корт, Лондон).

Действие данной картины также перенесено из Вифлеема в северные заснеженные ландшафты Нидерландов. Народ взбудоражен совершающимся насилием, солдаты вырывают из рук матерей маленьких детей, гоняются с оружием за невинными созданиями. Однако художественное решение и трактовка библейской истории представлены иначе, чем у старшего Брейгеля. Утрачены эмоциональная напряженность и скрытая символика, произведение приобретает житейский смысл, также отсутствуют намеки на несправедливое правление Габсбургов — нет их гербов на обмундировании военных. Все персонажи стали более округлыми, забавными в своих движениях, на них интересно и любопытно смотреть. Сцена лишена открытого драматизма, и кажется, что люди заняты игрой.

Через копирование полотен Питера Брейгеля Старшего прошли, вероятно, все представители семьи художника, это приносило им популярность и заказы. Но со временем потомки постепенно вырабатывали свой стиль и обращались к другим, собственным, сюжетам.
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Питер Брейгель II (1564–1638), Питер Брейгель III (1589 — около 1640) Праздник Святого Георгия. Около 1628. Холст, масло.103,3x1 33,2

Сотрудничество младших Брейгелей (отца и сына) продолжилось и в создании картины «Праздник Святого Георгия». Также в этом произведении заметно влияние художественного наследия Питера Брейгеля Старшего. Изображение деревенских видов и сельских праздников оставалось одной из любимых тем голландских живописцев вплоть до XVIII века. Праздник Святого Георгия отмечался в Нидерландах 23 апреля и был чрезвычайно популярен в течение длительного времени. Христианский мученик, римский командир святой Георгий считался помощником в беде и покровителем рыцарей и лучников. На доме в левой части полотна развевается флаг с изображением воина. Весенний праздник для крестьян — повод хорошо погулять и приятно провести время. Хороводы переходят в безумные пляски под звуки местных музыкантов, вино льется через край в каждом из трактиров, расположенных по обе стороны улицы, одному из гуляющих уже плохо от количества выпитого, другой, на переднем плане, предается чревоугодию и с жадностью засовывает себе в рот свежий хлеб из плетеной корзины. Яркая и радостная по колориту картина удивляет насыщенностью действий персонажей, а юмор художников порой переходит в сарказм.
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Питер Пауль Рубенс (1577–1640) Святое семейство с попугаем. Около 1614. Дерево, масло. 163x189

Рубенс написал «Святое семейство с попугаем» подобно семейным портретам состоятельных буржуа. Святые изображены около колонны величественного, но сокрытого от глаз зрителя дворца. Мария любовно ласкает кудри Младенца Иисуса, движения персонажей и выражения их лиц исполнены безмятежности. Мастер создает прекрасную сцену семейного счастья, которая могла бы служить примером для подражания. Идиллию нарушает обеспокоенный Иосиф, в задумчивости подперший рукой подбородок и размышляющий о судьбе своего Сына. Несмотря на светский характер произведения, Рубенс вплетает в канву повествования определенные символы — яблоко в руке ребенка представляет первородный грех, виноградная лоза на колонне намекает на жертвенность и кровь Спасителя, попугай соотносится с Богоматерью и означает Ее чистоту.

Изначально художник написал только Мадонну с Младенцем, притом моделью для Богоматери послужила Изабелла Брант — его первая жена, о смерти которой Рубенс долго горевал. Примерно в 1633 он решил расширить картину, добавить фигуру Иосифа. Мастер преподнес произведение в подарок антверпенской гильдии Святого Луки за присвоенное звание ее декана.
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Питер Пауль Рубенс (1577–1640) Замерзшая Венера 1614. Холст, масло. 145,1x185,6

Богиня любви Венера, по преданию, родилась на острове Крит. Ее изображения в живописи, прежде всего итальянской, — это олицетворение не просто любви, а любви в теплом, изобильном морском климате, в котором красавица может показать свое обнаженное тело во всем великолепии.

Данная картина фламандского мастера иллюстрирует классическое изречение древнеримского автора Теренция: «Без Вакха и Цереры Венера мерзнет», означающее, что любовь остывает без вина и застолья. Источником вдохновения для написания этой Венеры послужила мраморная статуя, которой Рубенс восхищался во время своего пребывания в Риме. Объединив телесные оттенки красного, оранжевого, желтого и синего, он сумел превратить на своей картине каменный образ в женщину из плоти и крови.

Рубенс изображает богиню нагой, дрожащей от холода на фоне мрачного пейзажа. Амур тоже отчаянно пытается согреться, отбросив стрелы любви и завернувшись в легкую набедренную повязку. К замерзающим спешит Вакх, его рог изобилия наполнен великолепными, сочными плодами, возможно, это сможет поддержать огонь жизни в зябнувших героях.

Произведение является одной из немногих работ в музее, имеющих подпись и датировку самого мастера. Предположительно в XVIII веке ее увеличили по обеим сторонам и сверху и добавили пейзаж слева.
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Питер Пауль Рубенс (1577–1640) Эпитафия Николаса Рококса и его супруги Адрианы Перец 1613–1615. Дерево, масло. 146x233

Триптих, исполненный Питером Паулем Рубенсом, часто называют эпитафией. В центральной части изображены Иисус Христос и апостол Фома («Неверие Фомы»), на боковых створках — заказчики, Николас Рококс и его жена Адриана Перец. Произведение украшало надгробную часовню во францисканском соборе Антверпена с 1613 до его разрушения. Сюжет, вероятно, был определен Рококсом и намекает на сравнение заказчика с апостолом Фомой, поскольку он, адвокат по образованию, мало что принимал на веру без самостоятельной предварительной проверки. Занимавший пост бургомистра более 20 лет, Рококс был страстным коллекционером монет и щедрым благотворителем. Он покровительствовал художникам, прежде всего Рубенсу, который получал от него заказы не только как от частного лица, но и как представителя городской управы. Мать Адрианы принадлежала к одной из аристократических семей, а отец — Луис Перец — был купцом и банкиром. У изображенной пары не было детей, все имущество Рококс завещал продать, а деньги передать на содержание дома для девочек-сирот. Его воля была исполнена.
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Питер Пауль Рубенс (1577–1640) Блудный сын 1618–1619. Холст, масло. 107x155

Картина «Блудный сын» великого фламандца удивляет неожиданно спокойным, можно сказать, эпическим настроем, который резко отличается от его напряженных и драматических полотен в коллекции музея. Недаром хранители экспонировали работу в другом зале, чтобы она не потерялась среди других, шумных и величественных.

Сюжет произведения — евангельская притча о юноше, покинувшем родительский дом ради разнообразных удовольствий и развлечений. Растратив все деньги, он вынужден был пасти свиней и есть вместе с ними. Патетический жест молодого мужчины выражает раскаяние, но его фигура занимает далеко не главное место и не задерживает надолго взгляд. Здесь художник интересуется не проблемой психологии, а крестьянской жизнью с трудами и заботами, обнаруживая ее поразительное знание. Мерцание свечей в хлеву и последние отблески заходящего солнца вносят в сцену спокойной размеренной жизни крестьянской семьи настроение умиротворенности. Невольно возникает предположение, что всю картину Рубенс перенес с натуры, столь естественно правдивы пейзаж, постройка, расположение предметов, поведение животных, занятия людей. Все добротно в этом мире труда: прочные крыши и подпоры, сытые животные, приготовленные корма. Слева зритель видит по диагонали положенное бревно, к которому прислонены вилы, лопата, метла, и оказывается почти в центре композиции. Идейно-этический замысел картины очевиден: смысл народной жизни содержится в единстве с природой, в неустанном и мудром следовании истинным законам, общем, дружном повседневном труде. Порвав эти связи, человек становится жалок и ничтожен.
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Питер Пауль Рубенс (1577–1640) Поклонение волхвов 1624. Дерево, масло. 447x336

Существует старая легенда, что свою известную картину «Поклонение волхвов» Рубенс написал за шестнадцать дней. Фигуры персонажей в ней больше натуральной величины, а грандиозности формата отвечает торжественный стиль композиции. Согласно евангельскому преданию, вскоре после рождения Христа три мудрых царя Европы, Азии и Африки пришли поклониться Младенцу. Скромный хлев заполонила толпа мужчин, разноплеменных и разноязычных, одетых в яркие праздничные одежды. Коринфская колонна слева, в глубине, подчеркивает декоративную нарядность процессии. Подобно причудливой гирлянде художник располагает цепь людских голов, применяя свой излюбленный прием арабеска. Это шумное движение поклонения и любопытства успокаивается большими пятнами красного, белого, зеленого цветов, придающими полотну обобщающий и одновременно декоративный характер. Слева волхв в красном плаще — суровый, строгий старик с насупленными бровями. В центре — царь Африки — мавр в роскошном одеянии, с искренним изумлением смотрящий на молодую мать. Его образ — один из наиболее выразительных у Рубенса, умевшего с великолепной точностью передавать в мимике лица охватившее человека чувство. Склонившая голову Мария полна пленительной женственной грации, обаяния, мягкости. Маленький Сын в Ее нежных руках — сама детская непосредственность. Кажется, что взрослые мудрые люди не столько поклоняются Царю небесному, сколько покорены, очарованы чистой невинностью детства и красотой материнского счастья. Звучные краски картины собраны в единый радостный аккорд.
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Франс Франкен II (1581–1642) Кунсткамера 1619. Дерево, масло. 56x85

Франс Франкен Второй — самый плодовитый и талантливый из всех представителей этой семьи фламандских художников. По выходе из отцовской школы он посетил Италию, где получил прозвище Дон Франчиско. Вернувшись в 1605 в Антверпен, Франкен был принят мастером в гильдию Святого Луки и через десять лет стал ее главой. Подобно отцу, он писал картины небольшого размера на религиозные, исторические, мифологические и жанровые сюжеты, которые отличались прекрасным, тонко проработанным рисунком, тщательным исполнением аксессуаров, но вялым колоритом. Многие живописцы, к примеру Ян Брейгель Бархатный и Иос де Момпер, приглашали его оживлять фигурами свои пейзажи и виды интерьеров церквей.

В данной картине Франкен представил некий художественный натюрморт, позволил заглянуть в свою мастерскую, где собраны предметы, имеющие важное значение для творчества. На стене изображены шесть картин, на полотне в центре показана Мадонна в окружении гирлянд из цветов. На столе лежат альбом с итальянскими зарисовками, вероятно, из Сиктстинской капеллы, автопортрет миниатюриста Саймона Бенинга (аналогичный находится в Музее Виктории и Альберта в Лондоне), монеты, ракушки, инкрустированная коробка, бумага и перо. Ваза с букетом навевает ассоциации с работами Яна Брейгеля, также ясно читается его «Мельница на холме».
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Антонис ван Дейк (1599–1641) Мужской портрет 1619. Холст, масло. 199x126

Считается, что этот элегантный портрет работы признанного мастера, Антониса ван Дейка, изображает мужчину из семьи Винк — известной и влиятельной династии антверпенских купцов. Парным к нему является портрет его жены, находящийся в коллекции лорда Ромеи в Бродландском замке в Англии.

Удачливый коммерсант представлен Ван Дейком уверенным и исполненным силы человеком. Объемный тюк около его ног указывает на торговлю как источник богатства и процветания. Одежда мужчины, изысканная и в то же время скромная и лаконичная, за исключением белоснежного воротника — фрезы, соответствует моде XVII века и в художественном строе произведения выгодно выделяется на фоне красного занавеса, за которым на заднем плане различимо небо с серо-белыми облаками. Лицо дельца написано чрезвычайно тонко, оно создано быстрыми последовательными слоями светлых розовой и бежевой красок. Подобный метод письма Ван Дейк приобрел в период ученичества у Питера Пауля Рубенса.
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Антонис ван Дейк (1599–1641) Экстаз святого Августина 1628. Холст, масло. 389x227

Святой Аврелий Августин Блаженный, один из четырех Отцов католической церкви, христианский теолог и основатель монашеского августинского ордена на рубеже IV–V веков, был епископом в Гиппоне, в Северной Африке. Когда он размышлял о триединстве Бога, его глазам предстало чудесное видение. Антонис ван Дейк написал фигуру ошеломленного Августина, над которым на облаках восседают Христос и многочисленные крылатые путти, держащие символы могущества, единства и вечности Святой Троицы. Жезл с глазом на вершине означает божественное провидение, оливковая ветвь — мир, змея, кусающая себя за хвост, — бесконечность, солнце символизирует справедливость. Епископа поддерживают два ангела, один из которых указывает на видение отцу Маринусу Янсениусу, заказчику картины, преклонившему колени в ее правой части. Святая Моника, мать Августина, во вдовьем облачении, показана слева, она также поражена происходящим. Стиль исполнения работы указывает на ее близость к образцам высокого итальянского ренессанса и ранним барочным произведениям, для которых были характерны эмоциональность жестов, динамичность сложной композиции, подчиняющей себе персонажей, великолепная передача светотени при изображении струящихся материй.

Августинцы Антверпена заказали это полотно Ван Дейку в 1628 для украшения алтаря в левом приделе церкви.
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Антонис ван Дейк (1599–1641) Оплакивание Христа 1635. Холст, масло. 115x208

Десять работ Антониса ван Дейка, находящихся в музее, дают прекрасную возможность представить особенность дарования этого блестящего художника. Он разительным образом отличается от знаменитых современников — Рубенса и Йорданса. Мастер был более впечатлителен и чуток к малейшим нюансам духовно-эмоциональной жизни человека, его влекли к себе утонченность интеллекта, благородство чувств и изящество манер. Живописец чуждался простых, естественных проявлений людской натуры, опасаясь всего низменного и вульгарного. Он, несомненно, уступает товарищам в реализме мироощущения, умении выразить искренность и силу эмоций, зато превосходит их в более тонком и сложном анализе человеческого характера. Поэтому в веках Ван Дейк остался гениальным портретистом, а не мастером композиционных сцен.

В полотне «Оплакивание Христа» есть великолепное знание анатомии, мастерство, легкость и подвижность кисти, но отсутствует необходимая для композиции концентрация. Главный акцент — простертое тело Христа — выразителен, но внимание отвлекает патетический жест Богоматери, а еще более — Иоанн Креститель, показывающий рану на руке Спасителя двум ангелам. Миловидное лицо Иоанна, обрамленное каштановыми кудрями, как и золотистая голова ангела, слишком красивы, страдания героев лишены глубины. Художник словно боится причинить боль и щадит зрителя. Человеческие переживания воспринимаются им скорее эстетически, нежели эмоционально. Отсюда проистекает чрезмерная забота о деталях, красиво оформляющих композицию. Так, например, ткань слишком эффектно падает с крыла ангела, затем обвивает его руку и снова скользит с кисти.
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Франс Снейдерс (1579–1657) Рыбный рынок 1620. Холст, масло. 202x337

Натюрморты известного фламандского живописца Франса Снейдерса трудно назвать таковыми в строгом смысле этого слова. В них, как правило, присутствует человек, и сюжетно картины напоминают жанровую сценку, например картина «Рыбный рынок».

На огромном дубовом столе, вероятно, почти целиком представлена фауна морских глубин. Извивается и дергается живая рыба, пытаются уползти угри, морской котик злобно раскрыл пасть на пригнувшуюся от неожиданности маленькую собачку в левой части холста.

Все в этой лавке ожидает прихода самого внимательного и придирчивого покупателя: вяленые рыбы подвешены и готовы к употреблению, нарезана большими кусками форель, новую порцию мелкой рыбы помощник выплескивает из таза. Богатство и разнообразие товаров восхищает зрителя. На заднем плане помещен вид гавани с кораблями и лодками, что говорит о близости рынка к морю и соответственно о свежести всех продуктов. Снейдерс любил писать только «живую натуру», предметы, созданные руками человека, его не вдохновляли. Натюрмортов его кисти сохранилось множество, еще больше дошло до нас картин художников мастерской Снейдерса, а также повторений его полотен, пользовавшихся у современников огромным успехом.
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Ян Ливенс (1607–1674) Молодой художник 1627–1630. Холст, масло. 130x100

Выдающийся нидерландский художник Ян Ливенс считался соперником Рембрандта на художественном поприще. Он с детства поражал современников одаренностью, его картины, гравюры и рисунки собирали коллекционеры и меценаты, копировали другие мастера. Спустя десятилетия после смерти Ливенса его творчество все еще очень высоко ценилось.

Ливенс и Рембрандт обучались в одной мастерской, дружили и часто исполняли портреты друг друга. Похожая манера письма, повторение определенных сюжетов или совместное создание картин привели к тому, что все эти работы впоследствии приписали одному только Рембрандту.

К моменту создания полотна «Молодой художник» Ливенс был уже вполне сложившимся живописцем, но, вероятно, его написание навеяли воспоминания о годах учебы. Он, как и изображенный белокурый мальчик, сидел в мастерской наедине с образцами античного искусства и книгой с рисунками великих творцов, вникал и постигал ремесло. Работы художника отличают изысканный сдержанный колорит, мягкие переходы светотени и особый золотистый цвет, будто светящийся изнутри. Несмотря на многочисленные заказы, к концу жизни мастер разорился, и семья отказалась от него, чтобы не оплачивать долги.
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Теодор Ромбоутс (1597–1637) Картежники. Фрагмент 1628–1630. Холст, масло. 152x206

Итальянский художник Микеланджело Меризи да Караваджо оказал значительное влияние на многих живописцев, его художественные приемы и сюжеты заимствовались и перерабатывались по обе стороны Альп. Фламандский мастер Теодор Ромбоутс также оказался в числе последователей великого итальянца.

Картина «Картежники», особенно группа персонажей слева, композиционно напоминает работу Караваджо «Игра в карты», однако восприняв и процитировав сюжет, использовав сложную светотеневую моделировку итальянца, Ромбоутс по-своему трактовал полотно. Эта работа яркая и насыщенная по колориту благодаря введению акцентов синего, оранжевого, желтого и красноватого в одеяниях главных игроков. Художник достигает большей торжественности, кажется, что парадно облаченные актеры разыгрывают театральную сценку. Два солдата сидят за карточным столом, слева, затаив дыхание, за ними следит старик, третий военный происходящим не интересуется. Придерживая бокал с вином, он радостно улыбается. Азартные игры были под неофициальным запретом у церкви, так как частенько приводили к взаимным проклятиям соперников, ссорам, дракам, грабежам и разорениям.
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Ян Коссирс (1600–1671) Курильщик 1630-е. Холст, масло. 132x101

Фламандский художник Ян Коссирс обучался у Корнелиса де Воса в Антверпене, затем путешествовал по Италии и Франции, а по возвращении на родину стал мастером гильдии Святого Луки. Его ранние работы, исполненные в основном в натуральную величину, показывают сцены из повседневной жизни, также живописец любил изображать курильщиков, композиции с цыганами и гадалками.

На данной картине представлен модно одетый мужчина, который наслаждается курением трубки, рядом с ним — мальчик-слуга, смотрящий в сторону зрителя, он небрежно выливает содержимое своего кувшина прямо на землю. Эта тема в произведениях Коссирса встречается неоднократно. Табак распространился в Европе только во второй половине XVI века, сначала в качестве обезболивающего, затем в виде жевательного средства. Трубку «распробовали» моряки и солдаты, и в XVII веке курение стало повсеместной страстью.

Существует мнение, что этот холст является частью композиции большего размера. На одном из эскизов в собрании X. Г. Хоблин (Ашфорд Лодж, Хальштед, Эссекс, Англия) изображены курильщик и влюбленная пара. На другом полотне (Национальный музей, Познань) он является олицетворением вкуса из популярной аллегорической темы «Пять чувств». Нельзя исключить, что мастер, привнесший в свою жанровую живопись элементы караваджизма, трактовал «Курильщика» как аллегорию суетности и бренности.
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Франс Халс (1581/1585-1666) Портрет Стефана Герардса 1650–1652. Холст, масло. 115x87

Уроженец Антверпена фламандский живописец Франс Халс особенно известен как выдающийся портретист. Одна из его лучших работ — портрет Стефана Герардса, наместника и советника харлемкого муниципалитета. Имя модели удалось установить благодаря гербу, изображенному на темном фоне. Расслабленная и непринужденная поза героя делает холст уникальным, потому что голландских регентов, как правило, увековечивали в строгих официальных позах с серьезными выражениями лиц, в то время как Герарде улыбается. Художник написал эту улыбку всего несколькими эффектными мазками. Он достиг исключительной свободы исполнения, легко и подвижно подчеркнул материальность и пластичность фигуры. Наряд мужчины также написан быстрыми и точными ударами кисти, создающими иллюзию глубины черного цвета в костюме с золотым шитьем. Улыбка Герардса на самом деле предназначена его жене, Изабелле Койманс, изображенной на парном портрете, которая лукаво предлагает мужу розы.

С 1886 портрет супруги наместника находится в частной коллекции.
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Рембрандт Херменс ван Рейн (1606–1669) Проповедник Елеазар Свальмус 1637. Холст, масло. 132x109

Портреты, исполненные великим голландским художником Рембрандтом, являются украшением любой музейной экспозиции. Судьба данного произведения сложилась непросто.

Елеазар Свальмус изображен сидящим на стуле в тускло освещенной комнате и смотрящим прямо на зрителя. Еще в возрасте двадцати трех лет он ездил из одного голландского города в другой, чтобы проповедовать учение по борьбе с ремонстрантами — голландскими протестантами. В те дни Свальмус и его коллеги пробудили большую обеспокоенность у других проповедников из-за «слепого рвения, с которым они преследовали людей в стремлении к духовному господству». Многие десятилетия эта работа Рембрандта вызывала между экспертами ожесточенные дискуссии о том, подлинное ли данное подписанное и датированное полотно? Из-за толстого слоя лака, использовавшегося для его покрытия, стало невозможно различить нюансы виртуозной техники мастера при изображении лица и черной одежды. Недавно была проведена реставрация, и лак удалили. Музей пригласил известного специалиста по творчеству Рембрандта — профессора Эрнста ван де Ватеринга, ученый, изучив холст, пришел к выводу, что портрет действительно принадлежит кисти знаменитого голландца.
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Якоб Йорданс (1593–1678) Семейный концерт 1638. Холст, масло. 128x192

«Семейный концерт», вероятно, самая популярная в Бельгии картина фламандца Якоба Йорданса. В верхней части работы начертана фламандская пословица: «Как поют старики, так свистят молодые». У накрытого стола расположилась семья, отмечая по традиции праздник Трех волхвов. Трапеза начинается пением стариков, им аккомпанируют представители младших поколений. Юмористический настрой не покидает художника, который, тем не менее, искренне чтит семейные праздники и собрания. Образы поющих пожилых людей выразительны, правдивы и немного комичны. Словно слышится тонкий дребезжащий голосок робкого доброго старика и более резкий, уверенный голос его бойкой супруги. Считается, что мужчина похож на Адама ван Ноорта, отца и учителя живописца. Он держит волынку под мышкой и увлеченно играет на инструменте. Даже собака навострила уши и пытается понять происходящее музыкальное действо. Старший отпрыск играет на флейте, в центре за столом сидит молодая женщина с ребенком на руках — это дочь Иорданса Елизавета, сияющая красотой и жизнерадостностью.

Великолепно выписаны натюрморт, плетеное кресло, скатерть, одежды, свет, скользящий по лицам, — все это усиливает ощущение счастья мирного и устоявшегося быта. Существует множество версий данной картины мастера, но представленное произведение считается самым ранним из известных.
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Филипп де Марли (1600–1668) Святая Доротея в венке из цветов 1640. Дерево, масло. 72x52

О Филиппе де Марли известно совсем немного. Фламандский живописец эпохи барокко работал преимущественно в Антверпене и знаком зрителю по немногочисленным полотнам, представляющим цветочные натюрморты.

Данная картина — так называемая обманка — одна из нескольких точно приписываемых художнику работ. На темном фоне он изобразил прекрасную гирлянду, которая подвешена на двух голубых лентах, завязанных в банты. Изумительно по пышности и роскоши обрамление из живых цветов, бабочек и жуков, вишен и веточек смородины, великолепны бело-розовые пионы, нарциссы и тюльпаны — ликующие спутники зрелой весны. Центральное место внутри венка занимает святая Доротея — покровительница садоводов и невест, ей ангелочек вручает венок из роз и корзину с цветами и тремя яблоками — традиционным атрибутом христианской великомученицы. Вокруг головы героини сверкает нимб, ее взгляд обращен на небо. Подобные картины были популярны во Фландрии XVII века, похожие произведения создавали также Ян Брейгель и Дэниел Зегерс.
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Давид Тенирс II (1610–1690) Город Валансьен 1656. Холст, масло. 177x205

Фламандский мастер Давид Тенирс Младший, сын Давида Тенирса Старшего, по своей жене Анне состоял в родстве с многочисленной семьей Брейгелей. Тенирс считается одним из величайших художников и граверов наряду с Рубенсом и Ван Дейком, составляющих славу Нидерландов. Испытывая финансовые трудности, живописец с ранних лет работал, его финансовое положение поправила женитьба, а покровительство эрцгерцога Леопольда Вильгельма Австрийского, губернатора Испанских Нидерландов, упрочило положение. Властитель рекомендовал Тенирса многим европейским монархам, что повлекло огромное количество заказов. К примеру, испанский король Филипп IV приобрел так много картин художника, что пришлось строить новое здание для галереи, чтобы их разместить.

Полотно «Город Валансьен» было написано в честь его освобождения от французов. Испанцы во главе с Доном Хуаном Австрийским и принцем Людовиком де Конде встретились с армией прославленного полководца Анри де Ла Тур д'Овернь, виконта де Тюренна. Французы потерпели сокрушительное поражение, которое едва не поставило крест на удачной военной карьере маршала. Произведение Тенирса больше напоминает карту, чем пейзажное изображение, слева и справа от плана города показаны расположения воюющих сторон, а также оружие Испании и аллегорические фигуры, олицетворяющие Валансьен. В центре бюст Филиппа IV венчают лавровым венком два амура, их окружают Афина, попирающая ногами Медузу горгону, и Геркулес, рядом с которым лев вцепился в петуха — негласный символ Франции. В картушах представлены портреты Дона Хуана Австрийского, принца де Конде и других командиров армии. Как показала история, это была последняя великая победа Испании в XVII веке.
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Ян Сиберехтс (1627–1703) Брод 1655. Холст, масло. 120x100

Ян Сиберехтс — тонкий и поэтичный художник, любивший изображать простые радости голландского народа.

Главная тема «Брода» — демонстрация здоровой красоты фламандской крестьянки в естественной для нее природной среде. Одним из частых сюжетов, варьируемых живописцем, служит возвращение селянок в полдень с подойниками и кувшинами, полными молока. От полотна Сиберехтса исходит очарование простоты и непосредственности увиденного. Интересно и ново его стремление смещать жанры, ввести бытовую сцену в пейзаж на равных условиях. Человеческие фигуры перестают играть роль стаффажа и становятся полноправными героями. Мастер укрупняет фигуры и приближает их к переднему краю полотна. Из-за этого он вынужден прибегнуть к кадрированию местности и отказаться от широкого панорамного показа, типичного для фламандского пейзажа первой половины XVII века. Сиберехтс обогащает нидерландское искусство, дает познать прелесть общения с природой, показывая ее отдельные скромные уголки — брод у мелкой речушки, полянку, опушку леса, предвосхищая тем самым поиски и находки пейзажистов последующих веков. Серебристый тон типичной для живописца холодной цветовой гаммы вызывает ощущение свежести травы, листвы и воздуха.
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Цезарь Боэтис ван Эвердинген (1617–1678) Портрет девочки-охотницы 1685. Холст, масло. 131x107,6

Картина считается работой Цезаря Боэтиса ван Эвердингена — мастера «Золотого века» нидерландской живописи, хотя многие искусствоведы приписывают его художественному наследию Бартоломея ван дер Хелста (1613–1670).

В любом случае полотно обладает всеми характеристиками, отличающими классицистический стиль. Ему свойственны ясность и светоностность, представительность, внимание к исполнению деталей и исторические или мифологические отсылки. Маленькая светловолосая девочка, типичная голландка, представлена на живописной полянке в чаще леса. Она одета в желтое фантазийное платье, доходящее до колена, на него накинут замысловато завязанный плащ красного цвета. Ноги ребенка обуты в сандалии, напоминающие древнегреческие, и перевиты желтыми лентами, завязанными бантами. Мастер проводит явные параллели с античной богиней охоты Дианой, чьи атрибуты — рожок и белая гончая, которую придерживает юная особа. На высокий социальный статус изображенной весьма красноречиво указывают жемчужные серьги и ожерелье, этими же морскими драгоценностями украшена повязка на голове, а одна маленькая жемчужинка прикреплена на платье в зоне декольте.



Живопись XVIII–XX веков
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Анри де Бракелер. Мужчина в кресле. 1875
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Андре-Корнелис Ленс (1739–1822) Геркулес защищает муз изящных искусств от зависти и невежества 1763. Холст, масло. 75x94,5

Родившийся в городе Льеже Андре-Корнелис Лене связал свою творческую деятельность с Антверпеном. Сначала он специализировался на изображении цветов, но, судя по всему, одно это занятие не могло прокормить все увеличивающуюся семью живописца. Тогда он стал расписывать стены в помещениях, исполнять замысловатые гербы, также освоил профессию позолотчика. Со временем удача улыбнулась Ленсу, в 1750-х он стал деканом гильдии Святого Луки в Антверпене, а с 1763 занял пост директора Академии художеств.

«Геркулес защищает муз изящных искусств от зависти и невежества» — первая картина, исполненная Ленсом на новом посту, своеобразный манифест обязанностей, иносказательно представленная программа дальнейших действий. Подобно древнегреческому герою, Лене будет охранять от невежественных врагов все виды искусства (архитектуру, скульптуру и живопись, аллегорически изображенную в виде женщины с палитрой в руках на переднем плане). И тогда богиня изобилия осыплет золотым дождем маленьких амуров, а Меркурий поможет искусству развиваться и процветать, приведя с собой щедрых заказчиков. Интересная по замыслу работа, к сожалению, не выдерживает критики из-за перегруженной и кое-где неверно проработанной композиции полотна.

Живопись Фландрии XVIII века во многом продолжала жить в традициях искусства Рубенса, с одной стороны, с другой — попала под влияние Франции с ее культом рококо. Лене стремился возродить уровень художественного образования и вернуть своей стране былую славу.
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Эгидиус Карель Густав Вапперс (1803–1874) Молодая художница в задумчивости 1857. Дерево, масло. 79x63

Вапперс считается одним из самых интересных исторических бельгийских художников романтического направления. Расцвет его творчества связан со временем борьбы за национальную независимость страны, революции посвящено множество работ мастера. Редким исключением является небольшое полотно, отличающееся по тематике — «Молодая художница в задумчивости».

Живописец переносит место действия в XVIII век. Нежная колористическая гамма, состоящая из белых, светло-голубых и розовых тонов, напоминает излюбленные цвета стиля рококо. Это — не обычная маленькая зарисовка, галантная и обаятельная сценка, сюжет более драматичен, на втором плане виден мужчина с палитрой в руках, испуганно смотрящий на полотно. На незавершенной картине, уже вставленной в богатую позолоченную раму, намечены крылатые амуры с едва различимыми луками и стрелами, которые, пронзая людские сердца, вызывают любовь. Но над ними навис персонаж с черепом вместо лица и острой стрелой в руке — Антерос — сводный брат Эроса, символизирующий ненависть к предмету своего интереса. Молодая художница скорбит о неразделенной любви и выразила чувство через произведение искусства. Человек на заднем плане — вероятно, ее учитель, возможно, он и является объектом воздыханий, и только теперь, глядя на картину, понимает, что на самом деле значит для своей юной подопечной.
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Никез де Кейзер (1813–1887) Маргарита в церкви 1864. Холст, масло. 124x89

Никез де Кейзер — бельгийский художник академического направления, писавший исторические полотна и портреты венценосных особ и аристократии.

Сюжет для этого небольшого полотна взят из трагедии немецкого писателя Иоганна Вольфганга Гете «Фауст», впервые изданной в 1808. Живописец изображает сцену, когда покинутая возлюбленным Маргарита пришла в церковь, но получила лишь всеобщее порицание за связь с Иоганном Фаустом. Отвергнутая и обесчещенная девушка в горестных раздумьях положила голову на молитвенник, все ее родные погибли, общество презирает, и ждать помощи неоткуда. Некогда изящно убранные волосы героини разметались по страницам священной книги, ей уже безразлична собственная судьба. Де Кейзер передает отчаяние девушки через жест сплетенных пальцев, она едва сохраняет самообладание. На заднем плане, за колонной, видна фигура Мефистофеля, скрытая в тени, он злорадно усмехается, глядя на еще одну погубленную душу.

На творчество бельгийского мастера большое влияние оказала французская салонная живопись: картины на исторические темы с прекрасными покинутыми, заблудшими или умершими девушками были весьма популярны начиная с середины XIX века.
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Константин Менье (1831–1905) Святой Себастьян 1867. Холст, масло. 99x170

Константин Менье получил широкое признание современников как скульптор реалистического направления. Он создавал произведения, главным героем которых был труженик, человек тяжелого физического труда. Однако ранее мастер писал картины на исторические темы, отмеченные влиянием бельгийского художника Шарля де Гру и английских прерафаэлитов.

В живописи очень часто встречается сюжет расстрела из лука христианского мученика Себастьяна, который смог выдержать пытку и благодаря заботам святой Ирины выжил. Друзья уговаривали юношу покинуть Рим, но он отказался и предстал перед императором Диоклетианом с доказательствами своей веры. Языческий правитель приказал забить его камнями до смерти, а тело сбросить в Большую Клоаку — римскую канализацию.

В пустынной местности, на фоне зарождающейся зари распростерто тело мертвого Себастьяна, на его белом одеянии проступила кровь, сочащаяся из ран. Жизнь ушла из некогда прекрасного юноши, его кожа приобрела трупный оттенок, но художник изобразил всего лишь бренную оболочку, дух святого бессмертен.

Масштабное произведение «Святой Себастьян» — один из вариантов интересовавшего мастера сюжета. В гентском Музее изящных искусств находится похожая картина, но в нее Менье добавил изображения женщин-христианок во главе с Лукиной, которой явился Себастьян и велел забрать его тело и похоронить в катакомбах.
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Лоуренс Альма-Тадема (1836–1912) Вишни 1873. Холст, масло. 129x79

Голландец по происхождению, уроженец Северных Нидерландов, Лоуренс Альма-Тадема обучался у Хендрика Лейса в Академии художеств в Антверпене. Поначалу, подобно своему педагогу, он создавал полотна на средневековые сюжеты, но после посещения Италии господствующей темой стала классическая античность. Переезд в Лондон и скорое получение британского подданства способствовали успешной карьере живописца.

Большая картина «Вишни» была исполнена для одной из художественных выставок-конкурсов, проходивших в Антверпене. Это произведение можно назвать «Симфонией в оранжевом», подобно полотнам американского живописца Джеймса Уистлера. Альма-Тадема искусно подбирает сочетания и разнообразные оттенки одного цвета, соединяя их в общее гармоничное звучание. Рыжеволосая красавица с нежной бело-розовой кожей прилегла на диван, покрытый тигровой шкурой. Рядом с незнакомкой — серебряное блюдо с вишнями (на самом деле это — черешни, но в русской традиции за работой закрепилось название «Вишни»). В левой руке девушка сжимает несколько ягод, как бы предлагая зрителю попробовать их. Интересно, что художник заложил в произведение скрытый эротический подтекст, так как вишни со времен Средневековья — один из символов любви. Авторские повторения этой работы находятся также в Королевской академии в Лондоне и частном зарубежном собрании.
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Альфред Стевенс (1823–1906) Парижский сфинкс 1875. Холст, масло. 72x53

Блестящий представитель бельгийского академизма Альфред Стевенс много лет прожил в Париже и только незадолго до смерти возвратился на родину. Французская живопись оказала решающее влияние на манеру письма и выбор тематики произведений художника. Он завоевал большую популярность у публики и критики работами, посвященными яркой столичной жизни, изображениями красивых и меланхоличных женщин, молодых людей. Иногда мастер обращался к пейзажам, создавал аллегорические полотна.

На картине «Парижский сфинкс» перед зрителем представлена прекрасная молодая женщина с рыжеватыми волосами, погрузившаяся в раздумья и приложившая изящный пальчик к полураскрытому рту. Какая мысль или догадка поразила юную парижанку в легком, воздушном платье, что заставило ее застыть в нерешительности, прервав свой путь? Подобно сфинксу из древнегреческого мифа об Эдипе, эта девушка, кажется, окутана тайными мыслями и намерениями, разгадать которые — удел избранных героев. Тема роковых, загадочных красавиц, сводящих с ума поклонников, разрушающих мирное существование мужчин, очень интересовала общество, что находило отражение в салонной живописи второй половины XIX века.
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Альфред Стевенс (1823–1906) Покинутая 1887–1890. Холст, масло. 102x71

В Париже карьера Альфреда Стевенса складывалась исключительно успешно. Он много раз получал призы и награды на Салонах и выставках, картины бельгийского мастера привлекли внимание императора Наполеона III, что способствовало его популярности у состоятельных заказчиков, знаменитая актриса Сара Бернар даже брала у него частные уроки живописи.

Главная героиня полотна «Покинутая» — пленительная красавица из высших слоев общества, она только что вернулась с бала домой, где ее ожидало письмо возлюбленного с сообщением о разрыве. Стевенс любовно выписывает атласное платье цвета слоновой кости, на котором переливаются, подчеркивая ткань, первые лучи утреннего солнца, он внимателен к аксессуарам: мерцающие бриллиантовые серьги и колье, золотые браслеты на запястье заплаканной девушки указывают на ее высокий социальный статус. Интерьер дома со стоящим на консоли бюстом императрицы Евгении говорит о близости семьи героини к придворным кругам. Но посыл подобных произведений — не раскрытие драмы и сложных психологических переживаний покинутой женщины. Она дала волю сиюминутным чувствам, но вскоре оправится от своей потери и предстанет в свете прежней ослепительной красавицей.
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Анри де Бракелер (1840–1888) Печатник 1875. Дерево, масло. 78x98

Анри де Бракелер совершал длительные путешествия по Германии и Голландии в поисках подходящих натуры и антуража для своих работ, тщательно изучал произведения старых мастеров, пытаясь досконально изображать людей, поглощенных творческой деятельностью.

Представленная картина пленяет гармоничностью и спокойствием. Обширная мастерская, наполненная печатными принадлежностями, через широкое окно озаряется светом, мягко обволакивающим фигуру пожилого ремесленника, рассматривающего новый оттиск и проверяющего его качество. Печатник существует в особом вневременном пространстве, его станок почти не изменился за прошедшие столетия. Гравюра, исполненная на бумаге, начиная с XV века по-прежнему продолжала играть важную роль в искусстве XIX века. Оттиски, создаваемые с помощью станка, были доступны значительно большему числу людей, чем живописные произведения. Воспроизводя знаменитые полотна художников, гравюра способствовала распространению образования и культуры среди всех слоев населения. Искусство гравера — тщательная и тонкая работа, требующая выучки и аккуратности, но и это кажущееся вечным производство вскоре почти исчезнет, уступив место современным типографиям, оборудованным в соответствии с научно-техническим прогрессом.
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Джеймс Энсор (1860–1949) Женщина со вздернутым носом 1879. Холст, масло. 53x43,5

Джеймс Энсор — знаковая фигура бельгийского искусства конца XIX — начала XX века, представитель экспрессионизма и символизма в живописи.

«Женщина со вздернутым носом» — одно из самых ранних произведений мастера, созданное еще во время его обучения в Академии художеств в Брюсселе. Заказов у молодого человека не было, как и денег на оплату натурщиков, поэтому моделями для первых портретов Энсора служили в основном родственники и друзья. Однако имя изображенной женщины неизвестно. Произведение исполнено в импрессионистической манере быстрыми, эскизными мазками, которые, вылепляя образ портретируемой, подчеркивают ее индивидуальность. Платье и аксессуары женщины не интересуют художника, они всего лишь приложение к выразительному облику. Внешность дамы напоминает одну из своеобразных масок, впоследствии прославивших Энсора. Остается только предполагать, было ли искажение сделано художником специально или неправильность черт модели послужила прообразом будущих форм масок.
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Джеймс Энсор (1860–1949) Полдень в Остенде 1881. Холст, масло. 108,5x132

Полотно «Полдень в Остенде» было написано двадцатиоднолетним Энсором в так называемый темный период его творчества, отмеченный определенным интересом к художественным исканиям импрессионистов. Густые, смелые, широкие мазки (местами наложенные ножом), неяркий, приглушенный свет, реалистичность и вместе с тем некоторая отстраненность характеризуют эту картину. Но, несмотря на знакомство с работами Клода Моне и Огюста Ренуара, произведение решено в ином ключе. Энсор чувствовал, что в отличие от своих французских современников выходит за рамки фиксации оптического взаимодействия между цветом и светом.

Как и на многих других полотнах серии «Буржуазный салон», на данном изображены персонажи в интерьере. Младшая сестра живописца, Мариетта, часто появляется в качестве модели в его картинах. В этот раз Митхе, как ее называли родные, нарядно одетая, в шляпке, желтые ленты которой завязаны бантом, сидит за столом в родительском доме. Женщина, находящаяся рядом, — Катарина Хагхиман, их мать. И хотя модели узнаваемы, произведение было задумано как вымышленный рассказ о визите молодой девушки к пожилой женщине. Обе дамы пьют кофе в тускло освещенной комнате. Какова природа их отношений? О чем думает грустно смотрящая на зрителя девушка? Ответы на все эти вопросы художник предоставил воображению зрителя.
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Джеймс Энсор (1860–1949) Завтрак с устрицами 1882. Холст, масло. 205x150,5

«Завтрак с устрицами» — одна из ранних значительных работ Джеймса Энсора, представленная в коллекции Королевского музея. На ней изображена залитая солнцем столовая, в центре которой накрытый на две персоны стол, уставленный стеклянными бокалами и фужерами, молодая женщина за ним собирается отведать устриц. Этой картиной молодой художник продолжил серию под названием «Буржуазный салон», демонстрирующую сцены из жизни обеспеченных людей маленького городка. Работа указывает на внимательное изучение открытий французских импрессионистов и сильное увлечение ими, для передачи иллюзии солнечного света живописец использует яркие цвета — красные, желтые, оранжевые и их оттенки. Палитра мастера этого периода высветляется, воздух как бы вибрирует благодаря раздельно положенным мазкам.

Энсор предполагал выставить «Завтрак с устрицами» на тридцатой художественной выставке в Антверпене, но организаторы отклонили его работу. То же самое сделало выставочное объединение выпускников Академии Брюсселя. Это побудило его и некоторых наиболее прогрессивных художников организовать объединение «Группа XX-ти» и продемонстрировать свои, кажущиеся нетрадиционными картины. В то время представленная на этом холсте невинная сцена вызвала настоящий шок. Для многих образ женщины, наслаждающейся жизнью — пьющей прекрасное вино и поедающей устриц, был вызывающим, тем более что данные моллюски считались афродизиаками.
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Винсент ван Гог (1853–1890) Крестьянка, сажающая картофель 1885. Картон, дерево, масло. 30x38

В 1883–1885 Ван Гог жил в деревне Нюэнен в Нидерландах, где его отец работал приходским священником. Данная картина сюжетно и стилистически неразрывно связана со знаковой в творчестве живописца мрачной работой «Едоки картофеля». «Крестьянка, сажающая картофель» исполнена художником как этюд или беглая зарисовка, которая потом может быть востребована. В ней мастер вновь обращается к миру крестьян с их тяжелой работой, пахотой, севом, жатвой, посадкой, то есть борьбой за существование. Живя в сельской местности, Ван Гог создавал полотна в мрачных синих и коричневых тонах. Подобная цветовая гамма была вызвана его глубоким душевным разладом, ссорами с родственниками, плохой погодой. Мастер писал брату: «За окном пасмурно, поля усеяны черными глыбами земли, часто один за другим следуют дни, когда видишь только туман да грязь, увядающую гниющую зелень, черные рощи и ветви тополей и Ив, вздыбленные на фоне хмурого неба, словно колючая проволока…»
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Джеймс Джозеф Жак Тиссо (1836–1902) Посадка в Кале 1883–1885. Холст, масло. 141x98

Джеймс Джозеф Жак Тиссо — французский художник, работавший преимущественно в Англии и снискавший славу у лондонской элиты. «Посадка в Кале» — картина, входившая в незавершенную серию «Женщина в Париже», в которой живописец запечатлел девочек и женщин из различных слоев общества: продавщиц, светских львиц, дам полусвета и цирковых акробаток.

Основной посыл этого холста сродни современным разделам в глянцевых журналах, представляющим так называемых it girl — эффектных, модно одетых девушек из состоятельных семей, часто не обремененных житейскими заботами. Парижанка, воплощение элегантности, сходит с трапа в портовом городе Кале. Она приковывает восхищенные взоры окружающих матросов и рабочих, ни с кем не встречаясь взглядом. Героиня — будто ожившая иллюстрация, собирательный образ идеальной девушки, одетой в очень изысканное и интересное платье по последней моде. Некоторые исследователи усматривают в ней черты умершей возлюбленной художника Кэтлин Ньютон. Подобные картины всегда пользовались неизменным успехом у публики, они прекрасно вписывались в любой буржуазный интерьер и радовали глаз владельца.
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Александр Кабанель (1823–1889) Клеопатра, испытывающая яд на обреченных на смертную казнь 1887. Холст, масло. 165x290

Французский художник Александр Кабанель является ярчайшим представителем академической, салонной живописи. Его чувственные красавицы в исторических и аллегорических композициях вызывали восторг у публики. Император Наполеон III приобрел в свою личную коллекцию самое известное полотно мастера «Рождение Венеры» сразу же после экспозиции на выставке. Увенчанный славой, Кабанель трижды получал высшие награды на Салоне. Будучи участником жюри, он во многом способствовал тому, чтобы картины импрессионистов не попали в состав курируемых им художественных выставок.

«Клеопатра, испытывающая яд на обреченных на смертную казнь» — монументальное произведение, представляющее последнюю египетскую царицу Клеопатру, которую буржуазная публика считала роковой женщиной, олицетворением страсти и смерти. Роман с римским консулом и военачальником Марком Антонием и совершенное после проигранной битвы при Акции самоубийство разжигали интерес к ее персоне.

Молодая полуобнаженная властительница в роскошной обстановке изображена на первом плане полотна, рядом с ней — рабыня, обмахивающая свою повелительницу перьевым веером, спасая от жары. На заднем плане в муках корчится умирающий от яда невольник, тело другого скончавшегося уже уносят слуги. Клеопатра хотела уйти из жизни безболезненно, поэтому к выбору ядов и их испытанию подошла чрезвычайно ответственно. Но не трагедийный сюжет занимает художника, как большинство академистов, для него главное — прекрасные, радующий взор персонажи и изысканный антураж. Сцена точно разработана и дополнена красочными деталями. Головной убор царицы выполнен в форме птицы гриф — символа женского начала, украшения и сандалии написаны Кабанелем на основе подлинных египетских артефактов, однако одежда и покрывало царицы — плод его фантазии. Пятнистый барс, прилегший рядом с ложем Клеопатры, — олицетворение богини Мафдет, воплощающей правосудие и казнь.
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Джеймс Энсор (1860–1849) Падение мятежных ангелов 1889. Холст, масло. 108x132

Джеймс Энсор рано проявил способности к рисованию. Сначала он брал частные уроки, а затем поступил в Академию художеств в Брюсселе, где обучался с видным бельгийским символистом Фернаном Кнопфом. Энсор восхищался произведениями старых мастеров, идеалом считал Яна Вермера Дельфтского с его любовно выписанными деталями, воссоздающими фактурное богатство предметного мира.

В 1887–1890 Джеймс Энсор пишет религиозные картины в ирреалистической манере, отмеченные смелостью и богатым звучанием тонов. Полотно «Падение мятежных ангелов» знаменует собой искания и художественные эксперименты бельгийского мастера. Это произведение — видение живописцем одноименной работы Питера Брейгеля Старшего и новаторской манеры англичанина Уильяма Тернера. В результате данного смешения, решенного в авторской манере, кажется, что работа написана цветными карандашами, на свет появился радужный клубок, в котором ангелы и падшие существа почти неразличимы. На небесах происходит битва, разноцветные всполохи летят во все стороны, сверкают молнии, причудливо соединились земля и небо, кажется, что живописный хаос поглотил окружающее пространство. Потоки небесной силы обрушиваются на обреченных созданий, избравших сторону Люцифера. Энсор обладал особым даром визионера — ему являлись странные, цветные, причудливые галлюцинации. Возможно, этот звонкий и яркий холст — одно из чудесных видений, пригрезившихся художнику наяву.
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Джеймс Энсор (1860–1949) Лодки 1890. Холст, масло. 89x96

В Королевском музее изящных искусств хранится около 35 живописных работ Джеймса Энсора, датируемых с 1877 до 1906–1907, а также 606 его рисунков.

«Лодки», одна из самых поэтичных, уравновешенных и спокойных картин художника, написана в его излюбленной гамме, образованной сочетанием всего четырех цветов: синего, зеленого, красного и белого. Пейзажная живопись зрелого периода творчества Энсора проникнута светом, придающим полотнам особое меланхоличное звучание. Небо, облака, вода, морские волны — все наполнено блеском и радужным свечением, как будто пробивающимся сквозь туманную мглу. Изображенная местность — порт в Остенде, где проживал живописец. Облик этого города с тесными улицами, населенными рыбаками и моряками, ежегодными масленичными карнавалами и неповторимой приморской атмосферой часто возникает на его холстах.

Большое влияние на Энсора оказали ведуты Уильяма Тернера, на что особенно явно указывают морские мотивы его произведений. Он писал: «Меня вел скрытый инстинкт, восприятие морской атмосферы, которая дышит в напоенных ею волнах, в бризах, в жемчужной дымке, в звуках ветра. Фантастические кувырканья облаков с их толпами причудливых созданий, танцующие миражи, резкие крики чаек, высоко вскидывающиеся чешуйчатые спины томных русалок, протяжные стоны шторма наполняли мое воображение радостью, отвагой и безрассудством…»
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Джеймс Энсор (1860–1949) Интрига 1890. Холст, масло. 89,5x149

Маски и скелеты, отвратительные фигуры, пугающие призраки присутствуют в произведениях Джеймса Энсора примерно с середины 1880-х, став своеобразным фирменным знаком. Его воображение с детства подпитывалось впечатлениями от причудливых балийских и карнавальных масок, разнообразных сувениров и морских раковин, которых художник ежедневно наблюдал в сувенирной лавке своего отца.

«Интрига» — кульминация творчества живописца, одно из лучших «маскарадных» произведений. Как и в других работах подобной тематики, он смело смешивает придуманное, сказочное с реальными событиями, добиваясь ощущения ирреальности и фантасмагоричности всего происходящего.

Пара в центре картины напоминает молодоженов, только что вышедших из церкви и окруженных родственниками и друзьями. Но это своего рода сатира на брак, к которому Энсор относился скептически. Невеста крепко держит избранника в цилиндре, он уже никуда от нее не денется, а левой рукой прижимает к себе букет. Полная женщина в красном преграждает путь жениху, на ее плече лежит кукла или мертвый ребенок, и пытается донести до него важные слова, как бы предупреждая о дальнейшей судьбе. Главных героев окружают смешные и одновременно зловещие головы, а скелет в светлом одеянии с ужасом смотрит на пару. Условные человеческие маски у мастера превращаются в настоящие. Он говорил по этому поводу: «В реальной жизни люди скрывают чувства, мысли, желания за масками благопристойности, воспитания или хитрости. Балаганная маска может выразить все тайные пороки и движения души, необходимо только подобрать соответствующее выражение „лица“». Композиция располагается таким образом, что все персонажи находятся параллельно плоскости холста, здесь для Энсора не существует глубоких планов. Работа построена на сочетании агрессивных цветовых контрастов, придающих ей экспрессию.
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Джеймс Энсор (1860–1949) Скелеты, сражающиеся за тело повешенного 1891. Холст, масло. 59x74

Большинство живописных и графических работ Джеймса Энсора откровенно сатиричны, исполнены хлесткого черного юмора. Представленное произведение мастера — одно из самых известных. Одетые в причудливые костюмы, будто отобранные у разных людей, два скелета устроили настоящий турнир за право забрать себе тело повешенного, изображенное в центре композиции. Кажется, они остались единственными претендентами, распугав остальных соперников и убив одну из масок, распростертую между ними на полу. Фантастические фигуры, отдаленно напоминающие существ с картин Иеронима Босха, столпились по обеим сторонам дверных проемов и с большим любопытством наблюдают за происходящим поединком. Этот чудовищный и гротескный спектакль отображает мироощущение живописца, его трагическое восприятие действительности и символизирует царство абсурда и хаоса.

Драматический характер живописи бельгийского затворника, жившего в городе Остенде в полном уединении, ее мощное эмоциональное воздействие импонировали немецким экспрессионистам. Энсор оказал очень большое влияние на творчество художника Эмиля Нольде, посетившего его мастерскую в 1911.


[image: ]


Джеймс Энсор (1860–1949) Цветы и овощи 1896. Холст, масло. 101,5x121,5

Прекрасно исполненный натюрморт «Цветы и овощи» показывает вполне обыденные и реальные предметы, но благодаря особенной живописной манере художника они приобретают иные, фантастические черты. Возникает какая-то тревожность, во многом из-за неспокойного разноцветного фона произведения, напряженной эмоциональности цветового строя. Живой, осязаемый мазок передает форму овощей. Простые сочные плоды, дар уходящего лета, любовно уложены на плоскости стола. Брюссельская капуста, салат, патиссоны, ревень и огурцы — все они идеально сочетаются между собой. Но Энсор далек от пышности и изобильности радостных натюрмортов голландских мастеров XVII столетия. Поникшие цветы и опустивший головку подсолнух олицетворяют увядание и закат жизни, а также передают ощущение конца радостных, солнечных дней.
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Амедео Модильяни (1884–1920) Сидящая обнаженная 1917. Холст, масло. 114x74

Итальянец по происхождению, Амедео Модильяни большую часть жизнь прожил во Франции и считается мастером так называемой парижской школы. Не снискавший понимания у современников, откровенно высмеивавших его произведения, после смерти он стал одним из самых дорогих художников в мире, чьими работами гордятся музеи. Его картины легко узнать по определенным характерным признакам: у моделей узкие вытянутые шеи, склоненные головы, линии фигур гибкие, тщательно смоделированы носы, миндалевидные глаза напоминают очи египетских божеств.

Модильяни писал только портреты, сумев соединить формальную стилизацию и очевидное сходство. И даже его прекрасные «обнаженные» — это не отвлеченные образы, а, по сути, портретные изображения натурщиц. Теплая, мягкая световая гамма «оживляет» полотна мастера, который одним из первых начал изображать ню более реалистично в эмоциональном плане. Такой подход к передаче натуры в свое время привел к мгновенному закрытию его первой персональной выставки в Париже.

Картины Модильяни, выполненные в жанре ню, считаются жемчужиной его творческого наследия.
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Георг Гросс (1893–1959) Портрет писателя Вальтера Меринга 1926. Холст, масло. 123x92,5

Георг Гросс — известный немецко-американский художник и график, эмигрировавший в США с приходом к власти фашистов. Новый режим Германии отвергал его картины, они изымались из музеев, некоторые были уничтожены.

На этом портрете живописец запечатлел своего друга, писателя Вальтера Меринга — ярого сторонника искусства дадаистов, активного участника берлинской художественной жизни во время Веймарской республики. Меринг был хорошо известен своими сатирическими песнями и текстами, он выступал против коррупции и милитаризма. Картина Гросса исполнена в духе немецкого экспрессионизма с элементами кубизма — изломанные, неспокойные линии контура, введение в фон элементов руин и грозовых облаков, резкое чередование темных и светлых пятен сообщают зрителю внутреннюю напряженность и тревожность писателя, запечатленного в нестабильное время.

На американском континенте художник был весьма востребован, но стиль исполнения и общая направленность его творчества радикально изменились, мастер начал работать акварелью, произведения стали более мягкими и приобрели черты «сентиментального романтизма».
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Следующий том
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Основу богатейшей коллекции Национального археологического музея в Неаполе составляют археологические находки, сделанные в ходе раскопок Помпей, Геркуланума. К числу сокровищ, хранящихся в музее, относятся скульптуры «Пьяный фавн», «Борцы», «Геркуланумские танцовщицы», «Спящий сатир», «Отдыхающий Гермес», а также роспись из Геркуланума «Медея перед убийством своих детей», мозаика «Битва Александра Македонского с Дарием» и многие другие произведения.

OPS/images/i_026.jpg





OPS/images/i_005.jpg





OPS/images/i_015.jpg





OPS/images/i_064.jpg





OPS/images/i_069.jpg





OPS/images/i_012.jpg





OPS/images/i_053.jpg





OPS/images/i_007.jpg





OPS/images/i_080.jpg





OPS/images/i_050.jpg





OPS/images/i_042.jpg





OPS/images/i_066.jpg





OPS/images/i_031.jpg





OPS/images/i_028.jpg





OPS/images/i_058.jpg





OPS/images/i_055.jpg





OPS/images/i_017.jpg





OPS/images/i_039.jpg





OPS/images/i_061.jpg





OPS/images/i_077.jpg





OPS/images/i_059.jpg





OPS/images/i_070.jpg





OPS/images/i_032.jpg





OPS/images/i_056.jpg





OPS/images/i_048.jpg





OPS/images/i_083.jpg





OPS/images/i_045.jpg





OPS/images/i_021.jpg





OPS/images/i_072.jpg





OPS/images/i_075.jpg





OPS/images/i_034.jpg





OPS/images/i_037.jpg





OPS/images/i_023.jpg





OPS/images/i_002.jpg





OPS/images/i_010.jpg





OPS/images/i_040.jpg





OPS/images/i_067.jpg





OPS/images/i_018.jpg





OPS/images/i_009.jpg





OPS/images/i_052.jpg





OPS/images/i_041.jpg





OPS/images/i_068.jpg





OPS/images/i_006.jpg





OPS/images/i_057.jpg





OPS/images/i_019.jpg





OPS/images/i_027.jpg





OPS/images/i_078.jpg





OPS/images/i_016.jpg





OPS/images/i_062.jpg





OPS/images/i_065.jpg





OPS/images/i_051.jpg





OPS/images/cover.jpg
B

KOPOAEBCKMAVA

3EM1 IASﬂLUHbIX
UC) CTB






OPS/images/i_013.jpg





OPS/images/i_054.jpg





OPS/images/i_029.jpg





OPS/images/i_081.jpg





OPS/images/i_008.jpg





OPS/images/i_043.jpg





OPS/images/i_011.jpg





OPS/images/i_047.jpg





OPS/images/i_036.jpg





OPS/images/i_020.jpg





OPS/images/i_033.jpg





OPS/images/i_074.jpg





OPS/images/i_001.jpg





OPS/images/i_025.jpg





OPS/images/i_071.jpg





OPS/images/i_004.jpg





OPS/images/i_079.jpg





OPS/images/i_049.jpg





OPS/images/i_063.jpg





OPS/images/i_060.jpg





OPS/images/i_022.jpg





OPS/images/i_014.jpg





OPS/images/i_076.jpg





OPS/images/i_038.jpg





OPS/images/i_082.jpg





OPS/images/i_044.jpg





OPS/images/i_030.jpg





OPS/images/i_084.jpg





OPS/images/i_046.jpg





OPS/images/i_035.jpg





OPS/images/i_003.jpg





OPS/images/i_073.jpg





OPS/images/i_024.jpg





