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Вступ
Світ мистецтва... Ми потрапляємо до нього, коли чуємо звуки музики, намагаємося передати у своїх дитячих малюнках красу світу, виконуємо перші танцювальні рухи і потім, на протязі всього життя, продовжуємо шлях сходження до мистецтва. Адже мистецтво — це частина загальнолюдської культури, воно наповнює нашу душу змістом, радістю й задоволенням. Художник, який пише картину, композитор, що складає музику, режисер, який ставить спектакль — всі вони чарівники, які засобами мистецтва розкривають щиру красу оточуючого світу. Створені шедеври звертаються не до розуму, а до наших почуттів, вчать любити, допомагають знайти сенс життя, викликають сльози замилування і захоплення.
Світ мистецтва величезний, невичерпний і пізнати його красу й багатство зможе лише той, хто розуміє мистецьку мову. Ця книга надасть вам перші знання про види мистецтва, їхню історію й видатних творців, допоможе зрозуміти мову великих творінь. Але розуміння мистецтва — процес поступовий. То в якому ж порядку розташовані щаблі цих сходів пізнання прекрасного?
Перші сходинки — це знайомство із різними видами й жанрами художньої творчості: живописом і скульптурою, архітектурою й музикою, мистецтвом танцю й театру. Ви познайомитеся із шедеврами великих художників, архітекторів і композиторів, зможете краще розуміти зміст їхніх творів, «розкривати» таємниці художньої творчості й секрети музичної майстерності. Адже, на думку древніх і мудрих греків, розуміння творів мистецтва — один зі шляхів осягнення істини!
Наступні сходинки пізнання — це знаменні віхи й значні події в історії розвитку світової культури. Ви довідаєтесь багато нового про культуру й мистецтво різних країн, часів і народів; про творчість і життя видатних художників і скульпторів, композиторів і виконавців, артистів балету й театру. Ви будете одержувати радість від спілкування із чудом, ім'я якому — МИСТЕЦТВО! 
У разі використання запропонованої збірки в якості учбового посібника, слід зауважити, що його зміст базується на програмі з «Початкового курсу історії мистецтв», Київ, 1992 р. (авт. В. Давидова), що адаптована до нових умов викладання на мистецьких відділеннях шкіл комплексного типу, та на розробках авторської програми. Мета посібника — познайомити читачів із різними видами мистецтва, його основними напрямками та етапами розвитку. 
Домашні завдання наприкінці кожної теми — своєрідна діагностика знань. Тестові завдання спрямовані на активізацію інтуїтивної діяльності дітей, на розвиток їхньої духовності та стимулювання зацікавленості мистецькими проявами у навколишньому світі.
Працюючи із книгою, зверніть увагу на позначки, що зроблені в тексті:
· На початку кожної теми жирним шрифтом виділений її основний зміст, а також ті основні поняття, які треба знати й пам'ятати.
· Кожне нове художнє поняття, значення якого розкриває зміст теми, виділене жирним шрифтом. Це допомагає швидко знайти його в тексті.
· Кожна тема завершується домашніми й тестовими завданнями, серед яких є тестові завдання в ілюстраціях.
· Завершує книгу словник, що допоможе зрозуміти значення невідомих термінів, які зустрічаються на сторінках посібника.

Автор бажає читачеві творчих успіхів і справжнього естетичного задоволення на шляху художнього пізнання чарівного світу мистецтва!

ЧАСТИНА I
МИСТЕЦТВО ТА ЙОГО ВИДИ
Тема 1. Мультиплікація
Що ми будемо вивчати. Перша тема присвячена виду мистецтва, який подобається усім дітям із найменшого віку, це — мультиплікація. Ви зможете довідатися, коли і як з’явилися перші мультиплікаційні фільми, хто були їх автори і головні герої.
Що треба запам’ятати. Терміни: мультиплікація, анімація, мальовані та лялькові мультфільми, комп’ютерна анімація.

Мультиплікаційне кіно… Мультфільм… Мультик… Вимовляючи ці слова, ми миттєво опиняємося в чарівному світі дитинства... Які мультфільми ми дивилися та полюбили, коли були зовсім маленькими дітьми? Які з них ми готові передивлятися ще багато разів? Насамперед ті, що вчать добру, пробуджують у серцях дітей та дорослих найкращі почуття та шляхетні прагнення, мультфільми мудрі, цікаві, сповнені таємничості й чудес![image: ]
А коли ж і як народився цей улюблений дітьми та дорослими вид кіномистецтва? Слово «мультиплікація» походить від латинського слова «множення». Така назва пов’язана з особливістю людського зору: зберігати будь-яке зображення на сітківці ока кожну 1/24 частку секунди. Тому, якщо за одну секунду показати на екрані 24 кадри, то вони мають перетворитися в одне безперервне ціле, та з’явиться ілюзія руху «ожилих» персонажів.
 Мультиплікаційні фільми іноді називають анімаційними.  Анімація походить від латинського «anima» — «душа», тобто анімація означає антропоморфізація, олюднення або оживлення. З давніх часів люди намагались «оживити» зображення. Але вперше це трапилось у лабораторіях художників-винахідників Жана Плато та Еміля Рейно. 
В 1832 році Ж. Плато створив барабан, на який наніс 22 малюнки, що зображували різни фази руху чоловічка, який біжить. А в 1877 році Е. Рейно переніс ці зображення на екран. Для того, щоб отримати на кіноекрані якесь зображення, художнику доводилось виготовляти велику кількість малюнків, що розкладали той або інший рух на його складові. І лише після відтворення цих елементів зі швидкістю 24 кадри на секунду, на екрані з’являлись необхідні зображення. Це завдання вирішували за допомогою стробоскопа — картонного барабану, насадженого на вісь. На внутрішній стороні цього барабану знаходилась паперова стрічка з серією малюнків, що ілюстрували послідовні фази руху людини або тварини, (наприклад: біг страуса, ходьбу слона, скакання коня, стрибки дитини зі скакалкою й т. п.) Кожний наступний малюнок відрізнявся від попередніх тим, що відтворював новий момент руху. Якщо вставити паперову стрічку з малюнками в барабан з вузьким отвором і обертати його навколо осі, глядач побачить, як швидка послідовна зміна цих малюнків створює ілюзію їхнього руху.  
У Франції перший мальований мультфільм в 1908 році створив Е. Коль, а у 1912 році вийшов на екрани об’ємний анімаційний фільм В. Старевича - «Прекрасна Люканида, або битва рогачів і вусанів», в якому режисер-винахідник використав препарованих комах. Перші мультиплікаційні фільми в Україні з'явилися у 1927 році у центральній мультиплікаційній майстерні в Києві: художник  В. Дев'ятнін зробив мультиплікаційну одночастівку «Українізація» про вивчення української мови, а В. Левандовський поставив «Казку про солом'яного бичка», поклавши в основу сценарію сюжет популярної казки.[image: ]

Жанру мультиплікації все своє життя присвятив видатний американський художник, кінорежисер, актор, сценарист і продюсер Уолт Дісней (1901-1966). Він став творцем першого в історії анімації звукового мультфільму  та засновником компанії «Walt Disney Productions». Заслуги Діснея в області кіномистецтва були відзначені 22 преміями «Оскар» та багатьма іншими нагородами. У 1928 році за участю цього видатного майстра на екранах Америки вперше з’явився мультиплікаційний персонаж, на ім’я Міккі Маус, що став одним із символів американської культури. Ця анімаційна стрічка набула величезної популярності, бо видатний режисер надав своїм героям риси подібності зі звичайними людьми, «олюднюючи» їх. Кращі мультиплікаційні роботи Уолта Діснея — «Бембі», «Білосніжка і семеро гномів», «Гидке каченя» та багато інших. Мультфільми видатного майстра вражають своєю добротою та людяністю. Вони розповідають, наскільки прекрасним є світ, у якому ми живемо. А у 1954 році Дісней розпочав будівництво парку розваг для дітей — Діснейленду, в якому діти мають змогу зустрітися з улюбленими персонажами діснеївських фільмів. Відкриття Діснейленду відбулося наприкінці 1958-го року, і тисячі дітей з різних країн світу прагнули відвідати цей чудовий парк, створений видатним мультиплікатором. А коли Уолта Діснея запитували: «Навіщо Ви збудували цей парк?» — майстер неодмінно відповідав: «Я хочу довести всім, що дитинство — це найбільш чудові роки людського життя». 
Для позначення мультиплікаційного персонажу ми застосовуємо спеціальне слово — «мультяшка». Так називають персонаж  з гротесковою зовнішністю й специфічними особливостями, які відрізняють його від людей. Улюбленими мультяшками стали Масяня, Чебурашка, Крокодил Гена, Старуха Шапокляк і багато інших.
Художники-мультиплікатори постійно шукають і опановують нові жанри анімації та різноманітні анімаційні матеріали — глину, вовняні нитки, пластилін та ін. Наприкінці ХХ століття у зв’язку із розвиненням комп’ютерної техніки у розвитку анімаційного кіно спостерігається справжній прорив, і в сьогоденні найбільшого поширення набуває комп’ютерна анімація.
Домашнє завдання: Дайте відповідь на запитання.
1. Чому мультиплікацію називають  «анімація»?
2. Імена яких відомих мультиплікаторів вам запам’ятались?
3. Назвіть свої улюблені мультфільми. 
Тестове завдання: Відмітьте правильну відповідь.
1. Який із цих мультфільмів ляльковий? Автором якого з них був Уолт Дісней?
а) «Ну, постривай»; б) «Бембі»; в) «Чебурашка і крокодил Гена».
2. Персонажі яких мультфільмів зображені  на ілюстраціях? Назвіть авторів.[image: ][image: ]








Тема 2. Мистецтво театру
Що ми будемо вивчати.  Ця тема познайомить вас з історією виникнення одного з найдавніших видів мистецтва — театру. Ви довідаєтесь, як з’явилися і еволюціонували основні жанри театру, його види і театральні професії.
Що треба запам’ятати. Театральні жанри: трагедія, комедія, драма. Види театру: театр ляльок, театр тіней, театр масок, театр мальованих картин, драматичний театр і музичний. Терміни: ода, дифірамб, маріонетка, мелодрама, водевіль, фарс, трагікомедія.

Театр — це вид мистецтва, що відбиває життя людей різних історичних епох, їхні думки і почуття в сценічній дії та театральних образах.
Театр супроводжував людство протягом усієї історії.
Первісна людина, для того, щоб уласкавити сили природи, влаштовувала обрядові ігри та свята. Свої рухи первісні люди супроводжували піснями та музикою. У мисливських племенах влаштовувалися мисливські вистави, а в землеробських — свята весни та завмирання природи.
У Давньому Єгипті розігрувалися вистави про бога Осіріса — його життя, діяння та страждання. А в Давній Греції найулюбленішими були свята-карнавали на честь бога Діоніса, які називалися «діонісії». На цих святах людину, обрану на роль Діоніса, супроводжувала юрба виряджених у цапині шкіри та маски. Вони зображували сатирів — козлоногих істот, друзів бога Діоніса. На діонісіях цих виряджених називали «трагедами», від грецького «трагос» — «козел, цап». У своїх хвалебних піснях — одах і дифірамбах — вони розповідали про мандрівки бога Діоніса. Від цієї серйозної частини свята походить театральний жанр трагедія. А із карнавальної частини свята народилась комедія. «Комоси» — це гучна ватага молодих людей, які розспівували веселі пісні — оди.
Сьогодні існує багато театральних жанрів. Словом «жанр» у мистецтві позначають вид твору. Основними театральними жанрами є трагедія, комедія і драма.
Трагедія — театральний жанр, у якому відбувається конфлікт, боротьба героя із навколишнім світом. Нерідко у результаті цієї боротьби герой гине. [image: ]
Комедія — театральний жанр, у якому різні події життя людей постають у смішному, комічному вигляді. Розрізняють комедії характерів і комедії ситуацій.
Драма — театральний жанр, в якому відображаються складні, суперечливі події повсякденного життя людей, їхні страждання й радощі, сум та веселощі. Драма займає проміжне місце між комедією і трагедією, вона виникла значно пізніше, але згодом стала провідним жанром театру. Ще пізніше виникли нові різновиди театральних жанрів: мелодрама, водевіль, фарс, трагікомедія.
Мелодрама — це п’єса із різким протиставленням добра і зла, перебільшеною емоційністю та щасливим фіналом.
Водевіль — це один із видів комедії ситуацій, в якому значне місце посідають пісні-куплети та танці.
Фарс — комедія легковажного змісту з широким використанням пустотливих комічних ефектів.
Трагікомедія — це театральний жанр XX століття, в якому примхливо переплетене трагічне і комічне.
Постановники театральної вистави, розпочинаючи роботу, звертаються до драматургії. Особливий текст, призначений для постановки на сцені, називається драмою або п’єсою, а  театральна вистава - це спектакль.

Види театру
Існує багато різних видів театру: театр ляльок, театр масок, театр тіней, театр мальованих картин, драматичний театр і музичний.
Ляльковий театр виник на основі релігійних вірувань. Ляльки зображували богів, і з їхньою допомогою люди розігрували сцени з міфів. Ляльки бувають різні: петрушечні або рукавичкові, тростеві, пересувні та маріонетки, ляльки на нитках. 
У кожного народу є свої лялькові герої: в чомусь вони схожі, а в чомусь різні, але всі вони жартують, пустують, висміюють недоліки людей. Історія світового театру ляльок знає багато відомих імен. 
В Україні, починаючи з XVI ст., великої популярності набув ляльковий вертеп. В цій виставі дія розігрувалася на двох поверхах скриньки: перша, релігійна частина заснована на легенді про народження Христа. Друга частина — світська, найчастіше жартівлива. Складається вона з ряду побутових сценок, учасники яких — Дід, Баба, Москаль, Дяк, Лях, Корчмар, Запорожець, Циган, Цирульник та ін. Центральною фігурою завжди був Запорожець. Він розповідав про свої подвиги, розправлявся з гнобителями народу, а в кінці примушував тікати Ляха, Корчмаря і навіть саму Смерть з чортами. Запорожець грав на бандурі, співав, усі танцювали; надалі він став головним персонажем народного лялькового театру України.
Перший професійний ляльковий театр України з’явився у Києві — Київський державний академічний театр ляльок, заснований у 1927 році. Перший театральний сезон було відкрито двома виставами: «Старовинний петрушка» та «Музики». 
Найдавніший вид театральних вистав — пантоміма (від грецького «наслідування»). Це мистецтво зародилося ще  у Давній Греції та Давньому Римі. Сучасна пантоміма — це спектакль без слів, у якому зміст розкривається тільки за допомогою рухів і міміки.  
Театр масок виник на основі народних і культових вистав. Цей театр був дуже популярним у Давній Греції. Колір маски та її вираз визначав характер героя. Але найбільшої популярності театр масок набув у італійському театрі  епохи Відродження. Серед героїв цього театру найбільш відомі Арлекін і Коломбіна.
Театр тіней існував у II ст.  н. е. в Індонезії. Фігурки виготовлялися з буйволової шкіри та закріплювалися на дерев’яних або рогових паличках. Але глядач бачив тільки тіні цих фігурок, які з’являлися на білому екрані за допомогою спеціального підсвічування.
Театр мальованих картин також з’явився в Південно-Східній Азії. Ця вистава складалася з показу картин, зображених на довгих сувоях пергаменту та супроводжувалася розповіддю ведучого — даланга. Під час однієї вистави використовувалося 5-7 сувоїв, в кожному з яких було по 7-10 картин.
Драматичний театр — найпоширеніший і найбільш популярний вид театру. Уперше він з’явився у Давній Греції. Слово «театр» у перекладі з давньогрецької — це «місце для видовищ». Головний виразовий засіб драматичного театру — слово, тому не випадково іноді його називають розмовним. Зміст подій, що відбуваються на сцені, розкривається за допомогою віршованого або прозаїчного тексту.
Музичний театр — це різні жанри: опера, балет, оперета і мюзикл. Кожний із цих жанрів має цілий ряд своїх характерних рис та особливостей, але їх об’єднує головна роль музики.
У наш час виникли та розвиваються такі види театру, як театр пісні, театр танцю, театр моди, театр юного глядача. В них сполучаються різні види мистецтва, і розраховані вони на певне коло глядачів.

Театральні професії
Центральною фігурою у театрі завжди є актор — виконавець  ролей у театрі та кіно. У перекладі з латини слово «актор» означає «діючий». Його мистецтво народилося в давні часи. Велике значення у розвитку акторського мистецтва мав театр Давньої Греції. Роль актора — це образ, створений його голосом, виглядом та душею.
Драматург — це автор тексту п’єси. Ця театральна професія також з’явилась в античному світі. А для того, щоб дія на сцені була цілістною та продуманою, існує професія режисера.
Режисер — це постановник театральних спектаклів та інших вистав. Він обирає п’єсу, акторів, організовує репетиції. Професія режисера з’явилась у театрі наприкінці ХІХ ст.
Велике значення має в театрі професія художника. Театральний художник відтворює картини навколишнього світу, необхідні для театральної вистави. Фантазія та майстерність художника виявляється в перетворюванні простору сцени за допомогою декорацій, архітектурних споруджень і костюмів. Спеціальності театральних художників дуже різноманітні: постановники, гримери, костюмери, освітлювачі, декоратори. Великого значення набувають у театрі професії хореографа, композитора, бутафора та робочих сцени.
Домашнє завдання: Дайте відповідь на запитання.
1. Назвіть відомі вам вистави Давнього світу.
2. Які театральні жанри ви знаєте?
3. Які види ляльок ви можете назвати?
4. Що в перекладі з латини означає слово «актор»?
Тестове завдання: 
1. Відмітьте слово, яке є зайвим у цьому логічному ряді:
а) режисер; б) хореограф; в) драматург; г) архітектор.
2. Про який вид театру йде мова в наступних фрагментах тексту?
1) «Ця вистава складалася з показу картин, зображених на довгих сувоях пергаменту, та супроводжувалася розповіддю ведучого — даланга».
2) «Головний виразовий засіб цього виду театру — слово, не випадково іноді його називають розмовним. Зміст подій, що відбуваються на сцені, розкривається за допомогою віршованого або прозаїчного тексту».

3. Персонажів яких видів театру зображено на ілюстраціях?
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Тема 3. Види та жанри образотворчого мистецтва
Що ми будемо вивчати. Ця тема познайомить вас із різними видами та жанрами живопису, його виразовими засобами та матеріалами — фарбами.
Що треба запам’ятати. Терміни: енкаустика, фреска, акварель, гуаш, пастель. Жанри живопису: портрет, пейзаж, натюрморт, марина, ведута, побутова картина та історична.

Людині завжди хотілося запам’ятати прекрасне, те, що дивувало чи звеселяло її або зупиняло погляд. Малювати люди навчилися ще в далеку давнину, коли жили в печерах, на стінах яких пізніше й були знайдені перші малюнки.
Йшли століття, і деякі люди, використовуючи досвід попередніх поколінь, досягали у мистецтві малювання високої майстерності. Так поступово розвивалося образотворче мистецтво, що розповідає про навколишній світ за допомогою малюнків та різноманітних зображень, втілює на папері, полотні та у камені думки і почуття людей на протязі багатьох тисячоліть.
Живопис, скульптура і графіка називаються образотворчими мистецтвами, тому що вони пізнають світ, зображуючи його. 
Живопис — це поема у фарбах. Вона здатна передати розмаїття світу у всій його багатоколірності. Тому кольорова гама картини, що називається колорит, є головним виразовим засобом живопису.
Кольори поділяються на теплі й холодні. У теплих тонах мають перевагу відтінки червоного, жовтого, вони нагадують нам тепло, вогонь. А холодні кольори нагадують про холод, сніг, це синій, блакитний, фіолетовий, зелений кольори.
Художньо-виразовими засобами живопису є також мазок, лінія, пляма, контраст кольору та фону.
Мазок — це результат накладання фарби коротким рухом пензля, чи його легким дотиком до полотна, картону, аркушу папера. Живопис мазками дуже різноманітний, він залежить від прийомів художника та тих завдань, які він ставить перед собою.
Лінія — це чітке окреслення предмета, вузька смужка, зроблена на поверхні будь-якого матеріалу, а пляма — це частина поверхні, що відрізняється одним кольором.
Колірний контраст — це яскраві кольори, що різко відрізняються один від одного: червоний і жовтий, червоний і зелений, синій і жовтий і т.д.[image: ]
Тоновий контраст — це різко виражена відмінність кольорів по тону (світліший, темніший).
Матеріалом живописцю слугують фарби. У Давньому Єгипті використовувалися воскові фарби. Такий вид живопису називається енкаустика. До нас дійшли портрети, створені у Фаюмському оазисі у V ст. до н. е. Ці портрети і сьогодні вирізняються яскравістю кольору завдяки використанню воскових фарб.
А давньоруські маляри писали на загрунтованих дошках фарбою, що була розтерта на яєчному жовтку, вона називається темпера. Яскравим прикладом такого виду малювальної техніки є ікони, створені кистю А. Рубльова, Ф. Грека, Діонісія, Аліпія Печерського та інших іконописців.
З XV століття художники стали використовувати олійні фарби. Їхнім головним недоліком був тривалий процес висихання. І лише у XVII ст. голландський художник Ян ван Ейк удосконалив олійні фарби, додавши у них летючу речовину — білий лак. Фарби стали висихати швидше і з того часу широко застосовувалися живописцями. Олійними фарбами створені шедеври Рубенса, Рембрандта, Тіціана, Васнєцова, Рєпіна, Мурашка, Новаківського та інших.[image: ]
Живопис фарбами по вологій (свіжій) або сухій штукатурці називається  фреска. Саме слово «фреска» у перекладі з італійської мови означає «свіжий». У техніці фрески працювали геніальні художники епохи італійського Відродження: Леонардо да Вінчі («Таємна вечеря»), Рафаель Санті («Афінська школа», «Диспут», «Парнас»), Мікеланджело Буонаротті (Розпис плафона Сікстинської капели).
Дуже популярними у малярському мистецтві є водяні фарби акварель і гуаш, а також жирна кольорова крейда пастель, якою пишуть на папері, а потім покривають створене зображення лаком. Але ці техніки вважаються більш графічними, ніж живописними. [image: ]
Залежно від застосування, твори живопису розподіляються на два великих різновиди: станковий живопис та монументальний. 
Монументальний живопис пов’язаний з архітектурою, прикрашає будівлі, це мозаїка, фреска, вітраж.
Станковий живопис існує самостійно в музеях і різних колекціях. Його назва походить від спеціальної підставки — мольберта, на якому працює художник. 
На мольберті встановлюється підрамник з натягнутим на нього полотном, на якому, після попередньої обробки, пишуть картину. На полотні художник зображує природу, людей, будівлі, предмети. Він розташовує всі елементи картини таким чином, щоб вийшло цілісне зображення, і глядач побачив красу навколишнього світу: природи, людської особи, оточуючих предметів. Таке співвідношення всіх частин картини ми називаємо композицією.[image: ]
Створюючи картину, художник спочатку робить начерки, замальовки, ескізи, етюди. Початковий етап роботи над картиною починається з начерку, з першої ідеї, коли художник тільки уявляє загальне розміщення предметів. У замальовці вже уточнюються окремі деталі майбутнього витвору образотворчого мистецтва. А потім створюються більш складні малюнки, які  називаються ескізами та етюдами. На цьому етапі створіння картини художник шукає кращу її побудову, працює над виразністю образів і розташуванням фігур. [image: ]
Жанри живопису
Слово «жанр» у перекладі з французької означає «рід» або «вид». В образотворчому мистецтві склалися різні жанри: портрет, пейзаж, натюрморт, інтер’єр, історичний жанр і побутовий.
Портрет — предметом зображення тут є людина. Портрети бувають ліричні, парадні, психологічні та портрети-картини. [image: ]
Ліричний портрет розкриває внутрішній світ людини, її думки, почуття, переживання. Майстром ліричного портрету був художник О. Кипренський («Портрет хлопчика Челищєва», «Дівчинка в маковому вінку»). Проникливою лірикою відзначені портрети Ф. Рокотова («Портрет невідомої в рожевому платті»), О. Ренуара («Портрет Жанни Самарі»), В. Сєрова («Дівчинка з персиками»).
Парадний портрет зображує людину в розкішному врочистому вбранні, у сяйві знаків офіційної влади. До цього жанру зверталися багато художників: В. Боровиковський («Портрет князя  А. Б. Куракіна»), Д. Веласкес («Портрет інфанти Ізабелли»), Ж. Л. Давид («Наполеон у своєму кабінеті»), Тіціан Вечелліо («Портрет Павла III»), Ф. Буше («Мадам де Помпадур»).
Психологічний портрет розкриває складні щиросердечні переживання й суперечливі думки зображеної людини. Видатними майстрами психологічного портрету були великі художники В. Перов («Портрет Ф. М. Достоєвського»), І. Рєпін («Портрет П. М. Третьякова»), І. Крамськой («Портрет Л. Толстого»).[image: ]
 Різні види портретного живопису ми знаходимо у творчості видатного портретиста              В. Сєрова («Дівчина, освітлена сонцем», «Портрет княгині Орлової», «Портрет Сави Мамонтова»). А чудові портрети-картини писали художники                   К. Брюллов («Маскарад», «Вершниця»), Рембрандт («Нічний дозор», «Анатомія доктора Тулпа») та інші. 
Пейзаж — це зображення картин природи. Пейзажі бувають богатирські, ліричні, міські та морські. 
Майстер богатирського пейзажу — І. Шишкін («Жито», «Сосновий гай», «Корабельний гай»). Чудові ліричні пейзажі створені пензлем П. Брейгеля («Пори року»), І. Левітана («Весна. Велика вода», «Осінь у Сокольниках», «Березень»), О. Саврасова («Граки прилетіли»), А. Куїнджі («Ніч на Дніпрі»),  М. Бурачека («Реве та стогне Дніпр широкий»). Головним героєм пейзажів художника І. Айвазовського стало море, він увійшов в історію живопису як геніальний мариніст («Чорне море», «Дев’ятий вал»). Морський пейзаж називають мариною, а жанр міського пейзажу — ведутою. Цей вид пейзажу широко представлений у творчості Ф. Гварді («Вид острова у Венеції»), А. Каналетто («Вид на собор святого Марка»), К. Піссарро («Бульвар капуцинок»).  [image: ]
Натюрморт — це жанр живопису, що зображує світ речей, квітів і плодів. Великими майстрами натюрморту були голландські художники — Ф. Снейдерс («Натюрморт із атрибутами полювання»), А. ван Бейрен («Ваза із квітами»),    В. ван Гог («Соняшники»), М. Сарьян («Червоні рибки») та інші.
Побутовий жанр  втілює  різні сторони та події повсякденного життя людини, її побут. У цьому жанрі живопису працювали І. Рєпін («Не чекали»), П. Федотов («Сватання майора»), В. Суриков («Узяття снігового містечка»), П. Брейгель («Селянський танець»), А. Сластіон «Проводи на січ») та інші. [image: ]
Історичний жанр живопису звертається до подій минулого. Картини цього жанру втілюють різні події й долі історії, міфологічні та біблійні сюжети. Історичні картини писали: І. Рєпін («Іван Грозний і син його Іван»), В. Суриков («Бояриня Морозова», «Ранок стрілецької страти»), Д. Веласкес («Здача Бреди»), Ж. Л. Давид («Клятва Гораціїв») та ін.
Різновидом історичного жанру є батальна картина — зображення різних військових подій, найчастіше — це картини боїв, битв. Великим майстром батального жанру був художник В. Верещагін («Апофеоз війни», «Наполеон на Бородинських висотах» та ін.)
Анімалістичний жанр — це картина із зображенням тварин і птахів:       П. Лонгі «Бегемот», Дж. ді Грассі «Птахи». 
Домашнє завдання: Дайте відповідь на запитання.
1. Назвіть відомі вам види образотворчого мистецтва. 
2. Назвіть художньо-виразові засоби живопису.
3. Який вид живопису пов’язаний з архітектурою?
4. Які жанри живопису ви знаєте?
Тестове завдання: 
1.  Яке з цих понять є зайвим у цьому логічному ряді?
а) портрет; б) станкова картина; в) пейзаж; г) побутова картина.
2.  З’єднайте попарно наступні поняття за жанром та змістом: 
Жанр картини
Побутовий жанр
Пейзаж ліричний
Анімалістичний жанр 
Портрет 
Пейзаж богатирський 
Батальний жанр                                 
Натюрморт
Зміст картин
Поет А.С.Пушкін
Тварини
Могутні сосни 
Військові події 
Весняна природа
Квіти й фрукти 
Гра дітей
3.Визначте жанр картин, що зображені на ілюстраціях:[image: ][image: ]







     А.Фантен-Латурн. Натюрморт з квітами      Ф.Марк. Синій кінь
                     та фруктами                                                                                 	
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                         І. Левітан. Березень                   О.Брюллов. Портрет Наталії Гончарової    
                    


Тема 4. Скульптура та її види
Що ми будемо вивчати. Ця тема розповість вам про види та жанри скульптури, а також про роботу скульптора з різними матеріалами: глиною, каменем, деревом, металом.
Що треба пам’ятати. Терміни: торс, статуя, скульптурне погруддя, рельєф, барельєф, горельєф.

Скульптура — це вид образотворчого мистецтва, твори якого мають об’ємну або рельєфну форму і виконуються способом витісування, виливання, різьблення або ліплення. Скульптор найчастіше створює образи людей чи тварин, інколи — природи, речей, предметів. Він не може обирати теми так само вільно, як живописець, не може показати барвисте різноманіття світу, але скульптор володіє обсягом і тривимірністю. А цього позбавлені і живопис, і графіка.
Скульптура поділяється на два основних види: круглу скульптуру та рельєф. Кругла скульптура розрахована на круговий огляд, вона буває таких видів: монументальна, декоративна, станкова та скульптура малих форм.
Декоративна скульптура — це статуї, рельєфи, ліпні прикраси. Вона прикрашає будівлі, парки, сади. Декоративна скульптура є не тільки прикрасою архітектури, вона розвиває та поглиблює задуми зодчих.[image: ]
Меморіальні скульптури встановлюються над могилами великих людей, загиблих воїнів. Велике враження справляють на глядачів меморіальні комплекси на Малаховім кургані в Севастополі та Мамаєвому кургані у Волгограді, на Поклінній горі в Москві та в Бабиному Яру у Києві.
Пам’ятники — це найбільш поширений вид монументальної скульптури, витвори героїчного звучання, які прославляють людей або важливі події. Створюючи пам’ятник, скульптор працює у тісному союзі з архітектором, який проектує постамент і знаходить місце для розташування пам’ятника. Приклад тому — пам’ятник Петру I (скульптор Е. Фальконе) у Петербурзі, пам’ятник               К. Мініну і Д. Пожарському в Москві (скульптор І. Мартос),  пам’ятник Богдану Хмельницькому в Києві (скульптор М. Микешин) та ін. 
Станковою скульптура  називається тому, що створюється на станку — дерев’яному триніжку, на якому закріплена обертова підставка. Під час роботи скульптор повертає її, щоб обробляти всі частини скульптури. Її найвідоміші види — статуя, портрет, погруддя (бюст) та анімалістика (зображення тварин).
У скульптурному портреті автор прагне відобразити внутрішній світ людини, її почуття та переживання. Це роботи Фідія («Портрет Перикла»), Лісіппа («Портрет Олександра Македонського»), С. Коненкова («Портрет    Л. Толстого») та ін.[image: ]
Статуя звичайно зображує людину в повний зріст і, в ідеалі, повинна залишати враження життєвості, легкості та свободи. Яскравим прикладом можуть служити скульптурні зображення давньогрецьких юнаків-атлетів (куроси) і дівчат (кори). А також роботи Мікеланджело («Давид»), Донателло («Святий Георгій»), О. Родена («Мислитель»).
Скульптурна група поєднує кілька фігур, пов’язаних між собою будь-яким сюжетом або задумом. Так, сюжет давньогрецького міфу відтворює відома скульптурна група «Лаокоон і його сини», а скульптор О. Роден створив скульптурну групу «Громадяни Кале». [image: ]
Погруддя або бюст — це звичайно портретне зображення по груди. Головна вимога до цього виду скульптури — досягти портретної подібності, відбити внутрішній світ та характер людини, яку зображено. Наприклад: А. Канова «Бюст імператора Наполеона», Ж. А. Гудон «Бюст Вольтера» й інші.
Рельєф — це вид скульптури, у якому зображення лише частково виступає над поверхнею. Рельєф буває високий, низький і поглиблений. Високий рельєф називається горельєф, низький — барельєф, а поглиблений — контррельєф.
Скульптура малих форм — це невеликі скульптурні зображення: фігурки тварин, статуетки, якими можна прикрасити приміщення. Дуже популярна в побуті кераміка — вироби з обпаленої глини. За способом виготовлення серед кераміки розрізняють теракоту, майоліку, фаянс і порцеляну.
Робота скульптора складна та тривала. Спочатку він працює із глиною або воском, далі робить гіпсовий відлив своєї роботи, й лише потім відтворює свою модель у камені або металі. Залежно від матеріалу, з яким працює скульптор, існують і різні способи його обробки. Ліплення — це робота з глиною або воском; різьблення — робота з деревом; сницарювання або висікання — з каменем; лиття й карбування — з металом. З порід каменю найчастіше використовується граніт і мармур, з порід дерева — дуб і горіх, а з видів металу — бронза, мідь і чавун. 
Домашнє завдання: Дайте відповідь на запитання.
1. Які основні види скульптури ви знаєте?
2. Назвіть відомі вам види рельєфу.
3. Які ви знаєте види обробки каменю? А дерева? 
Тестове завдання: Визначте види скульптури.[image: ][image: ][image: ]




Тема 5. Графіка та її види
Що ми будемо вивчати. Ця тема присвячена ще одному виду образотворчого мистецтва — графіці. Ви довідаєтесь про те, які бувають графічні техніки, якими матеріалами користуються художники, створюючи різні малюнки.
Що треба пам’ятати: Терміни: лаконізм, акварель, сепія, гуаш, пастель.
Графіка — це вид образотворчого мистецтва; зображення, отримане на папері за допомогою олівця або пера і туші. Слово «графіка» походить від латинського слова «пишу», «малюю». Особлива виразова сила графіки у її лаконізмі (стислості). У зображеному вона підкреслює основне, найбільш характерне. Виразові засоби графіки — лінія, малюнок, переходи світла й тіні. 
Незважаючи на те, що художник-графік обмежений лише двома кольорами та відтінками чорного й білого, лінією та плямою, він може передати різномаїття світу, м’якість тканини, прозорість скла, блиск сталі.
З початку XX століття графіка стала самостійним і дуже розповсюдженим видом мистецтва. Найважливіша область застосування графіки — оформлення книги. Художник-графік оформлює обкладинку і суперобкладинку книги, титульний лист, заставки і кінцівки. Але його основна задача — проілюструвати зміст книги, передати стиль і дух твору.
 Малюнок — це один із видів графіки, і він є основою для всіх видів образотворчого мистецтва. Без нього не можна стати ані художником, ані скульптором, ані архітектором. Чудовим малювальником був Леонардо да Вінчі (до нас дійшло кілька тисяч його малюнків), О. Кипренський («Портрет графині Оленіної»), В. Суриков («Автопортрет»), Т. Шевченко («Автопортрет», «Портрет М. Щепкина» ) тощо. Малювальні техніки можна умовно розділити на «сухі» та «вологі». «Сухі» техніки — це малюнок свинцевим або графітним олівцем, а також вугіллям, крейдою, пастеллю, сангіною. «Вологі» — це сепія, туш, акварель і гуаш. 
Найдавніший інструмент для малювання — металевий грифель. У Середньовіччі він був свинцевий, а в епоху Відродження — срібний. Ним малювали на ґрунтованому або тонованому папері. У XVI столітті було створено графітний олівець, а в XVII столітті — ластик. Малювали художники й пером: очеретяним, гусячим, металевим. Малюнок пером може передати найтонші деталі й подробиці навколишнього світу.
Багато шедеврів малювання створено сангіною — червоною крейдою (у перекладі з латини «сангіус» — «кров»). Її червонясто-брунатний колір передає тепло людського тіла. Більшість малюнків сангіною — це зображення людей. Наприклад, Г. Серебрякова «Автопортрет». 
Окремо варто зупинитися ще на одному виді графіки — плакаті. Це помітне зображення на великому аркуші з коротким текстом. Плакати й афіші звичайно розглядаються здалеку, тому малюнок на них повинен бути узагальненим, без зайвих деталей, його силует — виразним, а кольори яскравими. 
Домашнє завдання: Дайте відповідь на запитання.
1. Назва якого виду мистецтва в перекладі з латини означає «пишу», «малюю»?
2. Які ви знаєте техніки малювання?
Тестове завдання: 1. Які з понять у цих логічних рядах є зайвими?
а) теракота; б) майоліка; в) фаянс; г) мармур;
а) акварель; б) сепія; в) гуаш; г) рельєф.

2. Яка із представлених графічних робіт виконана сангіною?
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Мікеланджело. Лівійська сивіла                   Е. Риндін. Півонія                      В. ван Гог. Коридор  в Асилумі

Тема 6. Гравюра та її види

Що ми будемо вивчати. Ця тема познайомить вас із мистецтвом створення гравюри на дереві, металі, камені, лінолеумі.
Що треба пам’ятати. Терміни: ксилографія, офорт, літографія, ліногравюра, монотипія.

Гравюра — це відбиток на папері з обробленої особливим чином дошки, на яку нанесений малюнок. Слово «гравюра» походить від латинського слова «гравер» — «вирізати». Друкарська дошка для гравюри може бути дерев’яною або металевою. А також це може бути лінолеум або камінь. Залежно від цього розрізняють кілька видів гравюр — ксилографія, ліногравюра, офорт, літографія та монотипія.[image: ]
Ксилографія — це гравюра на дереві. Художник-гравер вирізає проміжки між лініями малюнка, накатує фарбу на отриманий рельєф і робить відбиток на папері — естамп. Безліч чудових гравюр на дереві створили художники    А. Дюрер, Д. Бісті, В. Фаворський, С. Якутович та інші. [image: ]
Ліногравюра — це гравюра на лінолеумі. Вона виконується так само, як і ксилографія. У цій техніці працювали графіки І. Павлов, Г. Захаров тощо.
Офорт — гравюра на металі. Металеву пластину покривають лаком, потім тонкою голкою на ній продряпують малюнок і опускають її у розчин азотної кислоти, яка «виїдає» метал на лініях малюнка. Після цього на цю пластину накатують фарбу та роблять відбиток на папері. Тонкістю ліній, філігранністю виконання вирізняються офорти Рембрандта, Рубенса, В. Зубова. 
Літографія — це гравюра на камені. На пористий вапняк наносять малюнок жирним олівцем, потім протруюють камінь спеціальним розчином і накатують фарбу. Її вбирають лише лінії малюнка. Після цього з поверхні каменю роблять відбиток — естамп. Великою популярністю користуються сатиричні, гротескні літографії французького графіка О. Дом'є, Б. Чорікова.
У монотипії естамп одержують із дерев’яної дошки, на яку нанесений малюнок олійною фарбою. Такий відбиток можна зробити лише один.
Домашнє завдання: Дайте відповідь на запитання.
1. Назва якого виду мистецтва в перекладі з латини означає «вирізати»?
2. Які види гравюр ви знаєте?
3. Що таке «естамп»?
Тестове завдання: 1. З’єднайте попарно наступні поняття:
Живопис 
Скульптура 
Графіка 
Гравюра
Офорт 
Пастель 
Темпера 
Рельєф
2. Які з понять у цих логічних рядках є зайвими?
а) ксилографія; б) монотипія; в) офорт; г) малюнок;
а) літографія; б) ліногравюра; в) естамп; г) сангіна.

3. На ілюстраціях представлені гравюри видатного німецького художника Альбрехта Дюрера: «Лицар, диявол і смерть», «Меланхолія», «Святий Ієронім у келії». Підпишіть у вірній послідовності ці назви.
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Тема 7. Декоративно-прикладне мистецтво

Що ми будемо вивчати. Змістом цієї теми є жанр, що виник у надрах народного життя — це декоративно-прикладне мистецтво. Познайомившись із різними видами прикладного мистецтва, ми довідаємось про нескінченне різноманіття народних промислів і традицій.
Що треба запам’ятати. Види декоративно-прикладного (декоративно-ужиткового) мистецтва: кераміка, вишивка, плетиво, ткацтво,  розпис, різьблення, карбування.

Декоративно-прикладне (декоративно-ужиткове) мистецтво — це мистецтво створення предметів побуту за законами краси. Твори декоративно-прикладного мистецтва створені не тільки як необхідні людині, але і як прекрасні, що мають свій художній образ. Крім того, це художня обробка предметів побуту — меблів, тканин, прикрас, посуду, одягу, іграшок тощо.
У своєму повсякденному житті людина використовує предмети, виготовлені з різних матеріалів: металу, дерева, кераміки, скла. Тому в роботі з ними застосовуються різні засоби обробки: чеканять і протруюють метал, вишивають тканини, розписують кераміку та скло, а різьбленням займаються по дереву. Декоративно-прикладне мистецтво, яке з’явилося у сивій давнині, стало однією з найважливіших галузей народної творчості. Його історія народження пов’язана з художнім ремеслом, з діяльністю професійних художників і народних майстрів. 
Види прикладного мистецтва дуже різноманітні: кераміка, різьблення по дереву, художній розпис, вишивка, плетиво, обробка металу, ткацтво  та інші. Для кожної місцевості характерні якісь визначні, особливо улюблені і розповсюджені види ужиткового мистецтва. Широко відомі, наприклад, хохломський посуд та петриківський розпис, палехська та федоскинська мініатюра, українські вишиванки, жостівські підноси, богородське різьблення, филимонівські та димківські іграшки, гжельська кераміка, вологодські мережива тощо.
Українська вишивка — один із видів народного декоративно-прикладного мистецтва, орнаментальне зображення, виконане різними швами на тканині. З давніх-давен українські жінки вишивками прикрашали одяг. Вони вишивали головні убори — очіпки, намітки, хустини, а також сорочки, кожухи, свитки, корсетки, спідниці, рушники, скатертини тощо. Для гаптування використовували різні нитки — золоті, срібні, шовкові, а також корали, перли, коштовне каміння, бісер, ґудзики, намистинки, монети тощо.[image: ]
Українська народна вишивка завжди відзначалася безмежною фантазією і особливим колоритом. Вона вражає багатством і різноманітністю геометричних фігур: ромби, кола, хрести, хвилясті лінії води, горизонтальні знаки землі. Українські вишиванки прикрашають зображення тварин, птахів, рослин, людей. В Україні налічується близько 100 видів і прийомів вишивання (гладь, хрестик, низь, мереження, бігунець, плетіння тощо).
Хохломський розпис — це російський народний художній промисел, що виник у XVII столітті. Його назва походить від назви селища Хохлома у Нижегородській області. Це декоративний розпис дерев’яних виробів тонким рослинним візерунком, що виконується червоним, чорним, зеленим і золотим тоном по чорному або золотавому фону.[image: ]
Петриківський розпис — український народний промисел, виник в XVII столітті у селі Петриківка Дніпропетровської області. Це декоративний розпис стилізованими рослинними візерунками з перевагою червоного, зеленого і жовтого тону. Розписи, виконані народними умільцями, вирізняються своєю витонченістю і яскравістю колориту.
Палехська мініатюра — російський лаковий мініатюрний живопис на пап’є-маше, що склався на початку 20-х років XX століття у селі Палех на основі місцевого іконописного промислу. Палехська мініатюра виконується темперною фарбою і вирізняється тонким, плавним малюнком на чорному тлі з рясним золотавим штрихуванням, чіткими силуетами та вишуканим орнаментом.
Богородське різьблення — народний промисел іграшок і скульптури з дерева, що виник у XVI-XVII столітті у селищі Богородське Московської області. Ці іграшки виконані з великою вигадкою: тварини та люди, вирізані художниками-різьбярами, можуть рухатися, забавляючи дітей і дорослих. З вироблених фігурок людей і тварин часто складають композиції на сюжети байок і казок.
Філімонівська іграшка — російський художній промисел, що сформувався в селищі Філімоново Тульської області. Простотою форми та візерунків, але разом з тим соковитим розцвіченням, виділяються филимонівські глиняні іграшки та свистунці. Яскраво-червоні смужки, зелені кружальця, лінії на білому або жовтому фоні прикрашають фігурки баринь, вершників, ведмедів, баранчиків. Їх  виготовляють із місцевої глини-синьки, обпалюють у печі та розфарбовують аніліновими фарбами.
Ґжельська кераміка — вироби керамічних підприємств у районі села Гжель Московської області. У XIX столітті тут починається виробництво порцеляни, фаянсу, прикрашених соковитим синім розписом по білому фону.
Федоскінська мініатюра — вид традиційного лакового мініатюрного живопису олійними фарбами, що склався наприкінці XVIII століття в підмосковному селі Федоскіно. Оригінальною федоскінською технікою є «писання по-наскрізному»: на пап’є-маше перед розписом наноситься металевий порошок, що надає зображенню глибину та дивний ефект світіння.
Жостівський народний промисел одержав своє найменування за назвою селища Жостово Московської області. Жителі Жостова займаються декоративним живописом на металевих підносах (тацях). Після розпису олійними фарбами їх покривають безбарвним лаком. Зображені на підносах букети квітів і фрукти виконуються енергійними мазками яскравих фарб на чорному або кольоровому тлі.
У прикладному мистецтві особливе місце посідає орнамент. У стародавніх орнаментах приховані символи різних сил природи: Сонця, Води, Космосу, Світового дерева. Вони служили оберегами від злих сил. Давня символіка наших предків дійшла до нас у вишивках, великодніх писанках та інших видах прикладного мистецтва.
Домашнє завдання: Дайте відповідь на запитання.
1. Які види декоративно-прикладного мистецтва ви знаєте?
2. З яких матеріалів виготовлялися філімонівські, димківські та богородські іграшки?
Тестове завдання.1.  З’єднайте попарно наступні поняття:
Іграшка
Піднос 
Розпис 
Мініатюра 
Мереживо 
Палех 
Петриківка 
Вологда 
Димково
Жостово
2.  Визначте види декоративно-прикладного мистецтва:
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Тема 8. Мистецтво архітектури

Що ми будемо вивчати. Ця тема розповість вам про мистецтво архітектури. Ви познайомитеся з найдавнішими архітектурними спорудами, а також з основними виразовими засобами архітектури.
Що треба запам’ятати. Терміни архітектури: менгір, дольмен, піраміда, мегаліт. Три основних принципи архітектури: міцність, користь, краса. Основні види архітектури: архітектура об’ємних споруд, ландшафтна архітектура, містобудування.

Коли і як виникла архітектура? Чому люди стали будувати такі різноманітні помешкання: юрти із хутра та кам’яні храми, присвячені богам; маленькі хатини та величезні палаци?
Відповісти на ці запитання допомагає історія. Першим житлом, що з’явилося у наших далеких предків, які намагались вкритися від негоди та ворогів, були печери, створені самою природою. Будучи наділеними від природи розумом, первісні люди почали зводити штучні споруди для житла. Залишки найдавнішого будинку, спорудженого 57 тисяч років тому, було знайдено в Африці. 
В залежності від клімату та місцевих будівельних матеріалів, людина зводила різні житлові будівлі. Це були хатинки з дерева і кори, юрти з повсті, глинобитні будинки в горах і чуми з хутра у сніжних пустелях та тундрі. 
Одночасно з оселями наші пращури почали зводити спорудження з дуже великих каменів: менгіри та дольмени. Ці споруди одержали назву мегалітичних (від грецьких слів «мегас» — «великий» і «літос» — «камінь»).
Менгір («довгий камінь») — вертикально поставлений камінь, що іноді завершувався зображенням голови. Цей камінь символізував людину, її рід, силу, та був пов’язаний із шануванням предків.
Дольмен складався із двох або чотирьох вертикально поставлених каменів, які перекривалися зверху кам’яною плитою. Для первісної людини це був склеп, найпростіший саркофаг або гробниця. 
А серед монументальних будівель Єгипту особливо виділяються грандіозні ритуальні споруди — піраміди.[image: ]
Протягом усієї історії люди часто зверталися до навколишньої природи. Вони бачили споруди бобрів і термітів, гнізда птахів і бджолині стільники — ось ті зразки, які наслідувало людство, зводячи свої перші помешкання. У більш пізній час в архітектурі єгипетських, грецьких і середньовічних храмів ми бачимо колони, які нагадують нам стовбури дерев. А сучасні будівлі — стадіон, цирк або концертний зал — своїми архітектурними формами дуже часто нагадують збільшені в тисячі раз морські раковини.[image: ]
Архітектуру неможливо уявити окремо від конструкцій і будівельних матеріалів. З давніх часів людина стала застосовувати камінь, цеглу та бетон.
Людей завжди цікавила не лише практика, але й теорія будівельної діяльності. Цій галузі знань були присвячені різні твори, наукові праці. Ще давньоримський зодчий Вітрувій сформулював три головних принципи архітектури: міцність, користь і краса. Змінюються епохи, архітектурні стилі, змінюється матеріал, з якого зводяться споруди, але ці три якості залишаються незмінними для кожного твору архітектури. 
Сьогодні ми з упевненістю можемо сказати, що архітектура — це будівельне мистецтво, яке організовує навколишній простір для життя й діяльності людей.
Розрізняють три основних види архітектури:
· архітектура об’ємних споруд — це житлові будинки, школи, заводи;
· ландшафтна архітектура — це сквери, парки, бульвари;
· містобудівельна архітектура — це створення нових міст і селищ.
Вид архітектурних споруд завжди визначається призначенням будівлі, географічними та кліматичними умовами й будівельними матеріалами.
Виразові засоби архітектури: композиція, ритм, масштаб, колір і освітлення. Поєднання та взаємодія тих чи інших архітектурних ознак визначає різні архітектурні стилі, які є відображенням характерних рис та уявлень певної епохи. Історія людства знає чимало архітектурних стилів: античний, романський, готичний, ренесансний, класичний, стиль бароко, модерн та багато інших.
Домашнє завдання: Дайте відповідь на запитання.
1. Які три основних принципи архітектури були сформульовані у Давньому Римі?
2. Які виразові засоби архітектури ви можете назвати?
3. Назвіть відомі вам архітектурні стилі.
Тестове завдання. Яка із цих найдавніших споруд називається менгіром?
                        [image: ]
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Тема 9. Музика та її виразові засоби

Що ми будемо вивчати. Ця тема розповість вам про значення музики в житті людей, про її зміст і виразові засоби, про різні види музичних творів. 
Що треба запам’ятати. Назви засобів музичної виразності. Терміни: мелодична лінія, кантилена, речитатив, кульмінація, мажор, мінор, стійкі та нестійкі звуки, арія, романс, куплет, заспів, приспів, фольклор.

Важко переоцінити значення музики в нашому житті. У мистецтві звуків знаходять своє втілення багато подій, предметів і явищ навколишнього світу. Але насамперед, музика відображає духовний світ людини, її думки й почуття. Музика — це мова душі. Згадаймо крилаті слова німецького поета Г. Гейне: «Музика починається там, де слова втрачають силу».
У легендах і переказах різних часів та народів втілювалися уявлення про високе призначення музики, про чарівну силу її впливу. Археологічні розкопки, наскельні зображення та фрески свідчать про те, як шанували музичне мистецтво в давнину, навіть обожнювали його. Наприклад, у Шумері та Вавилоні на честь музичних інструментів робили жертвоприношення. 
Отже, змістом музики може бути дуже широке коло життєвих явищ:
1) історія та сучасність (опери «Іван Сусанін» М. І. Глінки, «Війна і мир»         С. С. Прокоф’єва, «Тарас Бульба» М. В. Лисенка);
2) література та мистецтво (опери «Руслан і Людмила» М. І. Глінки, «Снігурка», «Садко» Н. А. Римського-Корсакова, «Коза-дереза» М. В. Лисенка);
3) духовний світ людини, її думки й почуття (М. П. Мусоргський «Сльоза»,     Р. Шуман «Перша втрата», Б. Фільц «Пісня-роздум»);
4) образи природи (Е. Гріг «Ранок», М. П. Мусоргський «Світанок на Москві-річці», М. Сільванський «Завірюха»). 
Музика, як і будь-який інший вид мистецтва, має свої засоби виразності: мелодія, гармонія, ритм, тембр, темп, лад, регістр, фактура, динаміка тощо.
Мелодія — найважливіший засіб музичної виразності, основа музики, її душа. Мелодія — це одноголосна послідовність музичних звуків, наспів, що створює певний музичний образ, передає різні почуття й настрої. Рух мелодії вгору чи вниз, повторення її окремих звуків називається мелодійною лінією. Мелодії можуть бути співучими, декламаційними, інструментальними. Співучі мелодії музиканти називають кантиленою (від італійського слова «розспівувати»). Мелодії, які нагадують розмовну мову, називають декламаційними або речитативом (від італійського «декламувати»). А мелодії інструментального характеру призначені для виконання на музичних інструментах, їх важко проспівати. 
У кожній мелодії є вища точка розвитку й емоційної напруги, вона називається кульмінація. 
Якщо записати мелодію нотами, але без позначення їхньої тривалості, вона повністю втрачає зміст. Мелодія неможлива без ритму (від грецького «розмірений рух») — чергування звуків різної тривалості. Дуже важливе значення має метр (від грецького «міра») — послідовність сильних і слабких долей у музиці. Ритм і метр організують музику у часі.
Величезне виразове значення в музиці має гармонія, у перекладі із грецької — «співзвуччя», «згода». Музиканти називають гармонією рух співзвуч, які супроводжують мелодію та підсилюють її виразність.
Великі виразові можливості має також лад, у якому написаний музичний твір. Лад (від російського «порядок») — це взаємодія стійких і нестійких звуків, він нерідко визначає характер музики. У світовій музичній культурі склалося багато ладів, але основними є мажор і мінор. 
До виразових засобів музики відноситься також фактура (від латинського «обробка», «будова») — це будова музичної тканини. Фактура буває одноголосна та багатоголосна.
Важливе значення в музиці має регістр (від латинського «список», «перелік») — це висота звучання; динаміка ( від грецького «сила») — це сила й гучність звуку; темп ( від латинського «час») — це швидкість виконання музики. 
Цікавим виразним засобом музики є тембр — забарвлення звуку. Свій тембр має кожний музичний інструмент і голос. 

Види та жанри музики
Жанр — це вид. Музичні жанри — це види музичних творів, що склалися у той чи інший історичний період. Основні музичні жанри — це вокальна музика та інструментальна.
Вокальна музика — це музика, призначена для співу (від італійського «voce» — «голос»), поєднання двох видів мистецтва: музики і поезії. Вокальні мелодії завжди пов’язані з особливостями людського голосу, інтонацією та подихом. Існують різні типи співочих голосів. 
Жіночі голоси: сопрано, меццо-сопрано, контральто (альт). 
Чоловічі голоси: тенор, баритон, бас.
Дитячі голоси: дискант, альт.
Вокальних жанрів існує велика безліч: пісня, романс, оперна арія, хоровий твір.
Найдавніший за своїм походженням жанр — пісня. Невичерпне різноманіття народних пісень: колискові, плачі та голосіння, обрядові та трудові, хороводні та танцювальні, весільні та застільні, історичні та билини, ліричні та частівки, думи та балади. В них знайшли відбиття думки й почуття людей, історичні та життєві події. Професійні композитори вивчають народні пісні, музичний фольклор, (так називають народну творчість) і використовують народні мелодії у своїх творах.
Пісні, створені композиторами, також відрізняються жанровим розмаїттям: пісні-марші, пісні-гімни, танцювальні й ліричні. Чудові дитячі пісні написали композитори Д. Кабалевський, Ю. Чичков, М. Красєв, О. Хромушин, Є. Крилатов, Ю. Шаїнський, В. Дремлюга.
Найчастіше пісні пишуться у куплетній формі. Куплетом називається строфа пісні, що складається із заспіву та приспіву.
Романс — це вокальний твір про любов з інструментальним супроводом. У романсі музика гнучко слідує за текстом і тісно пов’язана з його особливостями.
Арія — це велика вокальна композиція для співака-соліста із супроводом симфонічного оркестру. Арія є частиною опери або оперети.
Хор — це вокальний твір для великого колективу співаків. Хор виражає думки й почуття великих народних мас. 
Домашнє завдання: Дайте відповідь на запитання.
1. Який музичний твір найбільше вплинув на вас?
2. Про що може розповісти музика?  
3. Які ви знаєте музичні твори казкового змісту?
4. Перелічіть відомі вам засоби музичної виразності.
5. Які ви знаєте вокальні жанри?
Тестове завдання:
1. Яке з понять у цьому логічному ряді буде зайвим? 
а) мелодія; б) лад; в) гармонія; г) арія;
а) романс; б) хор; в) ритм; г) пісня.
2. Про які музичні жанри йде мова?
1) Це велика вокальна композиція для співака-соліста із супроводом симфонічного оркестру, яка є частиною опери або оперети.
2) Цей вокальний твір для великого колективу співаків виражає думки й почуття великих народних мас. 

3. Які жанри народних пісень могли супроводжувати дії, зображені на  цих ілюстраціях? 
[image: ]

10. Маршова і танцювальна музика

Що ми будемо вивчати. Ця тема розповість вам про різні види маршу і танцювальної музики різних народів. Ви довідаєтесь до яких танців звертались у своїй творчості великі композитори-класики.
Що треба запам’ятати. Назви народних і стародавніх європейських танців. Терміни: марш, сюїта.

Марш — це музичний твір, написаний у чіткому енергійному ритмі, під який зручно йти в строю. У перекладі з французької «marche» означає «хода», «рух уперед». Марші бувають похідні, військові, спортивні, урочисті та жалобні. 
Марші звучать в операх і балетах, входять до складу великих музичних творів — сонат і симфоній, у характері маршу пишуться пісні та п’єси для дітей. 
Танець — це вид мистецтва, у якому думки та почуття людей передаються за допомогою рухів під музику. Танець виник у далекій давнині і був тісно пов’язаний із побутом людей.
Танцювальна музика може бути веселою і сумною, повільною та швидкою, спокійною та енергійною. Кожний танець має свій темп, розмір, ритм. Танці кожного народу мають свою неповторну красу, їх виконують хореографічні ансамблі, вони звучать у творах світової музичної класики.
Старовинні танці — алеманда, куранта, сарабанда і жига увійшли до складу старовинної сюїти. Сюїтою (від французького «ряд», «послідовність») називається ряд п’єс, пов’язаних загальним змістом і тональністю.[image: ]
Менует — найбільш популярний танець XVII-XVIII ст., який став обов’язковою частиною класичних симфоній, сонат і квартетів. А інший французький танець, гавот, звучав в операх і балетах.
У XIX столітті найпопулярнішим танцем стає вальс, який виник на основі австрійського танцю лендлеру. Широку популярність одержали вальси        Ф. Шуберта та Й. Штрауса, якого називали «королем вальсу».
Мелодії та ритми російських танців — таких, як камаринська, тропак — звучать у творах М. І. Глінки, П. І. Чайковського.
Часто професійні композитори звертаються до танців народів Сходу. Так, наприклад, танець лезгинка зустрічається у творах М. І. Глинки,  М. А. Римського-Корсакова, А. І. Хачатуряна.[image: ]
У геніальних творах польського композитора Ф. Шопена звучать польські танці полонез, краков’як і мазурка. А у творчості норвезького композитора Е. Гріга широко представлені норвезькі танці спрингар, халлінг і гангар.
Чеський народний танець полька популярний у багатьох країнах світу, його ритми та інтонації звучать у творах Б. Сметани, А. Дворжака, Й. Штрауса, М. Глинки.
До мелодій угорського чардашу зверталися у своїй творчості Ф. Ліст,     Й. Брамс.
Ритми іспанського болеро і хоти, італійської тарантели та французької фарандоли неодноразово використовували в своїх творах великі композитори-класики Ж. Бізе, М. Равель, С. Рахманінов.  
Найвідоміші українські танці — гопак і козачок. Вони звучать у творах великих російських і українських композиторів М. В. Лисенка, М. П. Мусоргського, С. С. Гулака-Артемовського.
В ХХ столітті з'явилося багато нових танців. Найбільш поширився в усьому світі танець з Латинської Америки під назвою аргентинське танго. Цей танець перетворив на віртуозну концертну інструментальну п’єсу аргентинський музикант Астор П'яццола (1921 — 1992).
Домашнє завдання: Дайте відповідь на запитання.
1. Назвіть відомі вам види маршів.
2. Які твори в жанрі маршу ви знаєте?
3. Хто з великих композиторів-класиків використовував жанр танцю у своїх 
творах? 
4. Які танці українського походження ви можете назвати?
Тестове завдання. 1. З’єднайте попарно наступні поняття:
Полька
Вальс
Полонез
Менует
Тропак
Тарантела
Італія
Угорщина 
Україна 
Росія 
Франція
Чехія 

2. Виконання яких танців представлено на даних ілюстраціях?

Тема 11. Інструментальні жанри. Музичні інструменти[image: ][image: ]

Що ми будемо вивчати. Ця тема познайомить вас із різними жанрами інструментальної музики й різноманітним світом музичних інструментів. 
Що треба запам’ятати. Назви інструментальних жанрів і музичних інструментів. Терміни: смичок, струнно-щипкові, струнно-смичкові інструменти.

Інструментальна музика висловлює свiй змiст без слів, а лише за допомогою звукових образiв. Вона народилася пізніше вокальної та довгий час не мала самостійного значення. 
Інструментальні жанри: етюд, прелюдія, фантазія, фуга, ноктюрн, варіації, пісня без слів, експромт, музичний момент, скерцо, гумореска, соната або сонатина, танцювальна музика, ансамблі різного складу, симфонія. 
Багатим і різноманітним є світ музичних інструментів. З найдавніших часів до наших днів супроводжують вони життя людини. Від тятиви лука до скрипки Страдиварі, від примітивних інструментів до сучасного синтезатора — це шлях, яким вони розвивалися.
Поетичні рядки легенд і міфів розповідають про виразне й хвилююче звучання струнних інструментів. Це міфи про Орфея та Еврідіку, про музичне змагання бога мистецтва Аполлона з богом лісів Паном, легенда про першу струну тощо.
Одним з предків сучасних струнних інструментів є кіфара. З’явилася вона ще на зорі людської цивілізації. Можливо, натягаючи тятиву лука, мисливець помітив, що вона видає м’який мелодійний звук, а потім, перевіривши своє враження, вирішив натягнути ще одну тятиву, більш коротку. Стало можливим зіграти коротеньку мелодію. Це було велике відкриття: виник перший струнний щипковий інструмент!
А коли з’явився смичок — тростина з натягнутим на неї пучком кінського волосу, з’явилася ціла група інструментів — струнних смичкових.
Сучасні струнно-смичкові інструменти це скрипка, альт, віолончель і контрабас. Всі вони схожі один на одного та відрізняються лише розмірами.[image: ]
Струнно-смичкові відіграють головну роль у симфонічному оркестрі. Це найважливіша та найчисельніша група інструментів.
Найбільш поширений струнно-смичковий інструмент — скрипка. Вона королева симфонічного оркестру. Як професійний інструмент, скрипка виникла наприкінці XV сторіччя. Потім майстри різних країн удосконалили її. Вже у XVI столітті з’явились чудові скрипки в Італії, у місті Кремоні. Скрипки, зроблені майстрами сімейств Аматі, Гварнері, Страдіварі й дотепер вважаються неперевершеними по красі та силі звуку. 
Струнно-щипкові інструменти — такі, як гітара, домра, балалайка, гусла виступають як сольні інструменти та входять до складу оркестру народних інструментів. Їх також виготовляють різних розмірів, і сьогодні в народних оркестрах звучать балалайки і домри пікколо, прима, секунда, альт, бас та контрабас.[image: ]
Багато століть нараховує історія арфи, одного з найдавніших музичних інструментів. Вона була розповсюджена в Давньому Єгипті, Давній Греції та Римі. 
Існує ще одне велике сімейство музичних інструментів, яке називається духові. У духових інструментах звук виникає завдяки коливанню повітря в порожній трубці. Одні духові інструменти виготовляються з дерева, інші з металу. Матеріал, з якого виготовлений інструмент, його форма — все це має велике значення. Вони визначають забарвлення звуку, його тембр. Тому духові інструменти розподіляють на дві групи: дерев’яні та мідні. Але всі вони мають одну загальну якість: на відміну від клавішних і струнних інструментів, вони є одноголосними. Кожен може виконувати тільки одну мелодію. Дерев’яні духові інструменти — це флейта, гобой, кларнет, фагот. Мідні духові — труба, валторна, тромбон, туба.[image: ]
Ударні інструменти також з’явилися на зорі людства. Різні цивілізації використовували барабани та інші ударні інструменти не тільки для виконання ритму, а і в побутових цілях, як засіб попередження про небезпеку. [image: ]
Група ударних дуже різноманітна за своїм складом, до неї входять барабани, литаври, тарілки, дзвіночки, ксилофон, бубон, челеста, вібрафон, тамбурин, кастаньєти, трикутник, маракаси. 
Особливу групу музичних інструментів складають клавішні. Це клавесин, клавікорд, спінет і, звичайно, фортепіано. Винахід фортепіано на початку XVIII сторіччя став поворотним моментом в розвитку європейської музичної культури.
Домашнє завдання: Дайте відповідь на запитання.
1. Перелічіть відомі вам жанри інструментальної музики.
2. Тембр якого музичного інструменту вам хотілося б чути у хвилини радості й суму, у ліричному або бойовому настрої?
Тестові завдання. 1. З’єднайте попарно наступні поняття:
Танець 
Клавішний інструмент
Голос
Забарвлення звуку
Інструментальний жанр 
Вокальний жанр
Сопрано
Менует
Рояль
Арія
Тембр
Симфонія

2. Назва якого інструменту в цих логічних рядках є зайвою?
1) Скрипка, віолончель, альт, труба, контрабас;
2) Флейта, кларнет, гобой, арфа, фагот;
3) Барабан, тарілки, бандура, дзвоники. 
4. Який із фрагментів тексту може бути характеристикою ліричного музичного твору, а який — драматичного?
1) «У цьому музичному творі звучить кантиленна мелодія широкого діапазону. Гармонічний супровід передає звучання старовинного інструменту лютні, а повільний темп у розмірі 6/8 нагадує плавні рухи старовинного танцю сициліани». 
2) «Мелодія цього твору вирізняється речитативним характером. Тут ми чуємо стрімкі пасажі мідних духових інструментів, які прорізають всю оркестрову фактуру. Композитор майстерно використовує різні регістри і яскраві динамічні відтінки».
5. Що ви знаєте про інструменти, зображені на ілюстраціях?








Тема 12. Програмна музика

Що ми будемо вивчати. Ця тема розповість вам про те, як композитори, даючи назви своїм інструментальним творам, допомагають слухачам зрозуміти зміст музики.
Що треба запам’ятати. Терміни: програмна музика, програмність.

Інструментальні твори, в яких композитор у тій чи іншій формі пояснює зміст, називають програмними. Так, свою першу симфонію П. І. Чайковський назвав «Зимові мрії», а Г. Берліоз у передмові до своєї «Фантастичної симфонії» розповів зміст кожної з її п’яти частин.
Широким та різноманітним є зміст програмної музики, в якій відображені сцени з життя, картини природи, враження від творів мистецтва. Іноді програмні твори пов’язані з фантастичними сюжетами.
Програми бувають різними за своїм типом та виглядом. Іноді композитор докладно переказує зміст кожного епізоду твору. Так, наприклад, зробив М. А. Римський-Корсаков у симфонічній картині «Садко». Буває, що звертаючись до широко відомих літературних творів, композитор вказує лише їхню назву, маючи на увазі, що всі слухачі їх добре знають. Наприклад, симфонічна картина «Ромео і Джульєтта» П. І. Чайковського. 
Зустрічається й картинна програмність, коли музика малює якийсь один образ, картину або пейзаж. Наприклад, симфонічні ескізи Клода Дебюссі «Море». А «Картинки з виставки» М. П. Мусоргського тому так і називаються, що в них композитор передав свої враження від деяких картин художника В. Гартмана: «Гном», «Хатка на курячих ніжках», «Старий замок», «Богатирські ворота» тощо.
Домашнє завдання: Дайте відповідь на запитання.
1. Що таке програмна музика?
2. Які програмні п’єси вам найбільше сподобалися й чому?

Тестове завдання: 
1.  Які із цих творів можна назвати програмними?
а) «Гном»; б) Менует; в) « Баба-Яга»; г) Марш.
2. Назва якого музичного твору в цьому логічному ряді буде зайвою?
«Гном», «Старий замок», «Хатка на курячих ніжках», Етюд.
3. Визначте назву творів програмної музики, яким відповідають ці малюнки:









[bookmark: _gjdgxs]














Тема 13. Оркестр і його види. Симфонічний оркестр.
С. С. Прокоф’єв «Петрик і вовк»

Що ми будемо вивчати. Ця тема познайомить вас із історією виникнення та призначенням різних видів оркестру. Ви довідаєтесь, які інструменти входять до складу різних оркестрів. Познайомитесь із симфонічною казкою, написаною видатним композитором ХХ століття С. С. Прокоф’євим.
Що треба запам’ятати. Назви різних видів оркестру: духовий, камерний, естрадний, оркестр народних інструментів і симфонічний. Терміни: оркестр, «орхестра», увертюра, симфонія, партитура, диригент. Імена видатних диригентів.
 
Слово «оркестр» прийшло до нас із Давньої Греції: «орхестрою» називався круглий майданчик перед сценою, на якому під час показу давньогрецької трагедії перебував хор. А в часи розквіту музичного мистецтва в Європі оркестром стали називати великі ансамблі музикантів.
Сьогодні оркестр — це великий колектив музикантів, що спільно виконують інструментальну музику під керуванням диригента. Поступово в музичній практиці склалися певні види оркестру. Це духовий оркестр, камерний, естрадний, оркестр народних інструментів і симфонічний. 
Духові оркестри призначені для концертів на відкритому повітрі. Вони супроводжують урочисті ходи, марші, під час святкових гулянь звучать на естраді, площах, у садах і парках. Звучність їх особливо потужна і яскрава. Основні інструменти духового оркестру — мідні: корнети, труби, валторни, тромбони. Є і дерев’яні духові інструменти: флейти, кларнети, гобої, фаготи, а також ударні: барабани, литаври, тарілки.
Камерний оркестр — інструментальний ансамбль, який виконує музику, призначену для невеликого складу виконавців. Найчастіше вони виконують ансамблеву й оркестрову музику XVII-XVIII століть. Провідну роль у цих оркестрах грають струнні інструменти та дерев’яні духові.
У 1887 році відомий музикант, ентузіаст вивчення народної творчості та народних інструментів В. В. Андрєєв організував оркестр російських народних інструментів. До нього увійшли балалайки, домри, гусла й інші народні інструменти. Надалі з’явилося багато інших подібних колективів. Головну роль у них грають струнні щипкові інструменти, але є також баяни, флейти, ріжки, сопілки й інші духові інструменти, а також група ударних інструментів. [image: ]
Естрадні оркестри дуже різноманітні за своїм складом. Крім всіх основних груп інструментів, до їхнього складу входять саксофони, гавайські гітари та багато різних ударних інструментів.
Але, мабуть, найбільш повний і досконалий по звучанню оркестр — симфонічний.
У симфонічному оркестрі можна виділити наступні групи інструментів:
1. струнно-смичкові: скрипка, альт, віолончель, контрабас;
2. дерев’яні духові: флейта, гобой, кларнет, фагот;
3. мідні духові: труба, валторна, тромбон, туба;
4. ударні інструменти: ксилофон, литаври, барабан, тарілки.
Нерідко до складу симфонічного оркестру входять клавішні — фортепіано, клавесин, а також струнно-щипковий інструмент — арфа.
Народження перших симфонічних оркестрів пов’язане з появою опери в ХVII столітті. В ті часи опера відкривалась вступною п’єсою, що називалася симфонією. В ній звучали всі інструменти оркестру. Тому й оркестр став називатися симфонічним. А вступ перед оперою — увертюрою. Симфонія ж стала самостійним музичним жанром лише у XVIII столітті. 
У сучасному розумінні, симфонія — це музичний твір для симфонічного оркестру, що складається із чотирьох частин. Слово «симфонія» у перекладі з давньогрецької — «співзвуччя». 
Нотний запис музичного твору для оркестру, у якому для кожного інструмента є окремий нотний рядок, називається оркестровою партитурою. Поряд з оркестровими існують і хорові партитури.
Для керування великим музичним колективом — оркестром, ансамблем чи хором — необхідний диригент (від франц. слова «управляти»). Диригент не просто стежить, щоб усі грали та співали узгоджено. Він ретельно обмірковує задум композитора, характер звучання музики. Диригент вивчає твір з виконавцями, вказує, коли треба вступити тому або іншому інструменту, і як той повинен грати — швидко або повільно, голосно або тихо.
На початку XIX століття диригенти стали застосовувати невелику дерев’яну паличку, що стала вірною помічницею музикантів.
Диригент — душа оркестру, тому він повинен бути вельми освіченим музикантом, мати чудовий слух і володіти грою на музичних інструментах.
Всесвітньо відомі диригенти — Артуро Тосканіні, Леопольд Стоковський, Герберт фон Караян, Мстислав Ростропович, Євгеній Мравінський, Євген Светланов, Володимир Співаков.

С. С. Прокоф’єв. Симфонічна казка «Петрик і вовк»
Для того, щоб познайомити дітей із тембрами інструментів симфонічного оркестру, навчити впізнавати їхнє звучання, видатний радянський композитор Сергій Сергійович Прокоф’єв, написав симфонічну казку «Петрик і вовк». У її виконанні беруть участь оркестр і читець-ведучий, який розповідає сюжет. Читання тексту чергується з музичними епізодами.
«Петрик і вовк» — оригінальний і цікавий твір. У ньому багато забавних моментів і дотепних музичних знахідок.
У казці розповідається, як спритний хлопчик за допомогою пташки спіймав злого вовка. Діючі особи казки: Петрик, Дідусь, Пташка, Качка, Кішка, Вовк і мисливці. Кожна діюча особа має свою музичну характеристику — певну музичну тему й оркестровий тембр.
Тему головного героя Петрика — задерикуватий і радісний марш — виконують скрипки. Щебетання Пташки імітують переливи флейти, а незграбні рухи й крякіт Качки зображує звучання гобоя. Поява Кішки супроводжується темою, що передає обережні, скрадливі кроки. Це враження створює м’яке звучання кларнету, а бурчання Дідуся зображується низьким, трохи хрипким звучанням фаготу. Похмуре звучання трьох валторн у низькому регістрі характеризує страшного жадібного Вовка, а удари литавр зображують рушничні постріли мисливців.
Завершується твір урочистою ходою, в якій беруть участь всі герої казки. 
Домашнє завдання. Дайте відповідь на наступні питання:
1. Звідки прийшло до нас слово «оркестр»?
2. Які види оркестрів ви знаєте?
3. Які групи симфонічного оркестру вам відомі?
4. Хто автор симфонічної казки «Петрик і вовк»?
5. З якою метою був створений цей твір для дітей?
6. Яким інструментам оркестру С. С. Прокоф’єв доручив виконання музичних тем головних персонажів казки? Поясніть чому?
Тестове завдання: 1. Які із цих музичних інструментів не брали участь у виконанні симфонічної казки «Петрик і вовк»: 
валторна, кларнет, гітара, акордеон, скрипка, флейта, саксофон, домра. 
2. Якому із цих музичних інструментів була доручена партія пташки в симфонічній 
казці С. С. Прокоф'єва «Петрик i вовк»?
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Тема 14. Музика в театрі й кіно

Що ми будемо вивчати. Основний зміст цієї теми — розповідь про те, яке величезне місце займає музика в театрі. Потім ви познайомитеся з одним із найкращих зразків театральної музики — твором Е. Гріга «Пер Гюнт». 
Що треба запам’ятати. Прізвища композиторів, що створили театральну музику: М. І. Глінка, Л. ван Бетховен, Ж. Бізе, Е. Гріг. Назви п’єс, що увійшли до сюїти «Пер Гюнт»: «Ранок», «Смерть Озе», «Танець Анітри», «У печері гірського короля». Термін: тапер. 

З давніх часів театр — один з улюблених людьми видів мистецтва, і у багатьох драматичних спектаклях музика відіграє значну роль. Вона супроводжує події, які відбуваються на сцені, змальовує навколишнє оточення, характер і переживання героїв.
Створена талановитими композиторами музика до театральних постанов часто набуває самостійного художнього значення та виконується на концертах. Так, у концертний репертуар увійшла театральна музика М. І. Глінки,                         Л. ван Бетховена, Ж. Бізе, Е. Гріга.
Велику популярність одержала чудова музика норвезького композитора Е. Гріга до драми його співвітчизника Генріка Ібсена «Пер Гюнт».[image: ]
Герой драми, ім’ям якого названа драма — норвезький селянин. Фантазер і шукач пригод, він багато років мандрував по далеких краях. Г. Ібсен і Е. Гріг, показуючи пригоди свого героя, переплітають картини народного життя і природи, ліричні епізоди і фантастичні сцени.
Ряд сцен п’єси супроводжується оркестровою музикою, яка підсилює враження від того, що відбувається на сцені. Такими є п’єси «У печері гірського короля» та «Смерть Озе». Під час вистави діючі особи танцюють і співають. Яскравим прикладом того є п’єси «Танець Анітри» і «Танець дочок гірського короля». Але особливо задушевною й улюбленою серед публіки є «Пісня Сольвейг».
З музики до спектаклю «Пер Гюнт» автор склав дві симфонічні сюїти, призначені для концертного виконання. Перша сюїта складається з чотирьох номерів: «Ранок», «Смерть Озе», «Танець Анітри», «У печері гірського короля».
Велике значення має музика і в кіномистецтві, вона значно посилює вплив кінофільму на думки та почуття людей. З моменту свого народження кіно тісно було пов’язане з музикою. Демонстрація перших німих фільмів супроводжувалась грою піаніста-імпровізатора, якого називали тапером. Коли ж з’явилося звукове кіно, музика стала звучати як у кадрі, так і за кадром. 
Талановиту музику до кінофільмів написали І. Дунаєвський,                   С. Прокоф’єв, Д. Шостакович, Г. Гладков, Г. Свиридов, Є. Дога, І. Шварц, Ю. Рибчинський, М. Тарівердієв та ін. Створюючи музику до кінофільмів, композитор враховує зміст і особливості сюжету, побажання режисера та сценариста. 
Домашнє завдання: Дайте відповідь на запитання.
1. У чому полягає особливість театральної музики?
2. Хто автор музики до драми «Пер Гюнт»?
3. Перелічіть назви частин сюїти. Яка з них вам сподобалася більш за все?
4. Що ви знаєте про особливості музики в кіно?
5. Музика до якого кінофільму сподобалася і запам’яталася вам?
Тестове завдання: 1. Яка із цих п’єс не належить перу композитора Е. Гріга?
а) «Ранок»; б) «Смерть Озе»; в) «Політ джмеля»; г) «Танець Анітри».
2. Які п'єси із сюїти Е. Гріга «Пер Гюнт» відповідають представленим ілюстраціям:

Підсумкові завдання: [image: ][image: ]
1. Назвіть імена видатних італійських майстрів XVI-XVII ст., які створили досконалі за красою звучання струнні інструменти.
2. Як ви думаєте, чому фортепіано називають струнним ударним інструментом?
3. Які ви знаєте назви співочих голосів дорослих і дітей?
4. Що таке «лендлер»? Попередником якого популярного танцю він був?
5. Які музичні твори ви можете назвати музичним портретом? 
6. А які музичні твори можна назвати музичним пейзажем?
Творче завдання:
1. Придумайте кросворд, у якому будуть використані нові музичні терміни.
2. Намалюйте ілюстрацію до одного з творів програмної музики.
3. Подумайте, які танцювальні рухи могли б виконувати дочки гірського короля?  
Тестове завдання: Відмітьте правильну відповідь.
1. Який із цих танців має українське походження?
а) козачок; б) жок; в) бульба; г) чардаш
2. Які з цих танців входили до складу старовинної сюїти?
а) полонез; б) сарабанда; в) тарантела; г) жига  
3. Про які музичні жанри йде мова?
а) «Це музичний твір із чотирьох частин для симфонічного оркестру. Його назва в перекладі з давньогрецької означає «співзвуччя». 
б) «Цей музичний твір написано в чіткому, енергійному ритмі, під який зручно йти в строю. У перекладі з французької його назва означає «хода».
  

Тема 15. Опера

Що ми будемо вивчати. Ця тема познайомить вас із музично-театральним жанром, у якому головну роль відіграє музика, це — жанр “опера”. Ви довідаєтесь про історію її виникнення та характерні риси. 
Що треба запам’ятати. Терміни: опера, увертюра, лібрето, опера-seria, опера-buffa. Назви музичних номерів опери: арія, аріозо, каватина, балада, речитатив, лейтмотив.

Музика завжди посідала в театрі значне місце. Ще у Давній Греції, дві тисячі років тому, музика й танець супроводжували театральну виставу.[image: ]
Опера — це великий і складний музично-театральний твір, у якому поєднуються музика і спів, театр і живопис, гра акторів і танець. Слово «опера» у перекладі з італійської означає «праця» і дійсно, кожний оперний спектакль — це результат натхненної праці багатьох людей: композитора, співаків, хору, оркестру, диригента, режисера, балетмейстера й художника. Звідки ж прийшла до нас опера, коли вона з’явилась?[image: ]
Народилася опера 400 років тому в Італії, у місті Флоренція. Перші опери, «Дафна» і «Еврідіка», були написані на сюжети давньогрецьких міфів. Згодом опери, написані на історичні та міфологічні сюжети, одержали назву seria — «серйозні», а опери, пов’язані з побутовими сюжетами — buffa, «комічні». Герої опер-seria — боги, царі, герої. Вони завжди шляхетні й піднесені, їхнє життя на оперній сцені сповнене подвигів та страждання. Саме в опері-seria склалися основні риси оперного жанру .
Провідне місце в опері належить музиці. Починається опера з увертюри. 
Увертюра (від французького «відкривати») — оркестрова п’єса, що виконується перед театральною виставою, і вводить у коло образів майбутнього видовища. 
Вся опера поділяється на дії або картини. В них чергуються пісні, арії, ансамблі, хори й танці.
Арія, аріозо, каватина, балада — сольні номери в опері, які розкривають таємні думки й почуття героїв, їх можна порівняти з монологом у драматичній п’єсі. Для кожного оперного персонажу композитор прагне вибрати такий тембр голосу, який найбільше відповідає його характеру та зовнішньому вигляду. 
Великого значення в опері набуває речитатив — спів, схожий на декламацію. Він будується вільно, наближаючись до розмовної мови, і є дуже важливим для розвитку дії в оперній виставі.
Велику роль в опері також відіграє хор. За його допомогою композитори зображують картини народного життя, висловлюють думку народу. 
Оркестр в опері допомагає розкрити зміст твору, змалювати обстановку, яка оточує героїв. Музичні характеристики діючих осіб опери називаються лейтмотивами. 
Сюжетом для опери найчастіше служить літературний твір. На його основі створюється текст опери — лібрето.
До середини XVIII століття опера-seria позбулась колишньої величі й публіка стала втрачати до неї інтерес. Зате все більшу популярність здобували невеликі веселі музичні п’єси-інтермедії, які виконувалися між актами опери-seria. На основі таких інтермедій народилася комічна опера, або опера-buffa. Першу комічну оперу написав італійський композитор Дж. Перголезі. Вона називалася «Служниця-господиня» і тривала всього лише двадцять хвилин, але скорила всю Європу та стала родоначальницею комічних опер у багатьох країнах світу.
За 400 років опера переживала періоди занепаду й розквіту, забуття й гарячого визнання слухачів. Видатні композитори писали опери різних жанрів: історичні, побутові, казкові, ліричні, комічні тощо. Так, наприклад: В. А. Моцарт «Весілля Фігаро», «Чарівна флейта; Дж. Верді «Аїда», «Ріголетто»; Ж. Бізе «Кармен»; М. И. Глінка «Іван Сусанін», «Руслан і Людмила»; О. П. Бородін «Князь Ігор»; М. П. Мусоргський «Борис Годунов», «Хованщина»; М. А. Римський-Корсаков «Садко», «Казка про царя Салтана», «Снігурка», «Царська наречена»; П. І. Чайковський «Євгеній Онєгін», «Пікова дама»; С. С. Гулак-Артемовський «Запорожець за Дунаєм»; М. В. Лисенко «Тарас Бульба», «Зима і Весна».
Домашнє завдання: Дайте відповідь на запитання.
1. Що ви знаєте про історію виникнення жанру опери?
2. Який вид мистецтва в опері є головним?
3. Назвіть відомі вам опери видатних композиторів-класиків.
Тестове завдання: 1. Які з цих музичних творів не належать до жанру опери?
а) «Руслан і Людмила»; б) «Пер Гюнт»; в) «Еврідіка».
2. Прочитайте уважно фрагменти тексту і визначте, про які музичні твори йде мова:
а) «У садах Чорномора тужить Людмила. Ніщо не радує князівну. Невидимий хор слуг умовляє її підкоритися владі чарівника. Але це викликає лише гнів гордої дочки Світозара. Звуки маршу сповіщають про наближення Чорномора…»
б) «У відкриту хвіртку пробирається Качка і прямує до ставка, щоб поплавати. Вона починає сперечатися із Пташкою про те, кому вважатися справжнім птахом…» 
3. Яким музичним творам відповідають ці малюнки:
[image: ]
 





Тема 16. Оперета

Що ми будемо вивчати. З матеріалу цієї теми ви довідаєтесь про ще один музично-театральний жанр — “оперету”. Ви познайомитеся з історією її виникнення та найкращими творами цього жанру.
Що треба запам’ятати. Терміни: оперета, канкан, куплети, мюзикл. Імена композиторів, які працювали в цьому жанрі: Жак Оффенбах, Йоганн Штраус, Імре Кальман. 

Оперета (у перекладі з італійської «маленька опера») — це музично-сценічний твір комедійного характеру, у якому розмовний діалог органічно поєднується зі співом, музикою й хореографією. 
Оперета зародилася у 50-і роки XIX століття у Франції. Спочатку це були невеликі музичні пародії, а згодом музично-театральні твори на злободенні сюжети. Текст оперети був дотепним, сповненим каламбурів, епітетів і жартів. А в основі музики оперети — куплети, пісеньки жартівного змісту й танець канкан. Куплети виконувалися у швидкому темпі, говірком, а швидкий танець канкан був кульмінацією вистави.[image: ]
У Франції оперета стала дзеркалом громадського життя, яке викривало вади й недоліки. Найкращі французькі оперети пов’язані з ім’ям композитора Жака Оффенбаха: «Орфей у пеклі», «Прекрасна Олена» тощо. Їхній зміст був пародійним, а музика веселою та захоплюючою. Трохи іншою стала оперета в Австрії, у Відні. Це твори Йоганна Штрауса «Летюча миша», «Циганський барон», вони сповнені чудових мелодій, звучать легко й життєрадісно.
Традиції Штрауса продовжив угорський композитор Імре Кальман, автор таких відомих оперет, як «Сильва», «Баядера», «Принцеса цирку».
Широку популярність у слухачів завоювали оперети І. Дунаєвського: «Вільний вітер», «Біла акація»; Ю. Мілютіна «Поцілунок Чаніти»;            О. Рябова «Весілля в Малинівці». 
У наші дні все більше поширюється різновид оперети, що називається мюзикл (Е. Вебер «Кішки», Р. Паулс «Сестра Керрі»). 
Домашнє завдання: Дайте відповідь на запитання.
1. Чому оперета одержала назву «маленька опера»?
2. Перелічіть відомі вам твори цього жанру.
3. Які характерні риси жанру оперети ви знаєте?
Тестове завдання. 1. Яка з назв у цих рядках буде зайвою?
а) «Летюча миша »; б) «Сильва»; в) «Руслан і Людмила»;
а) «Сестра Керрі»; б) «Кішки»; в) «Еврідіка».
2. Ці видатні композитори написали безлiч чудових оперет і мюзиклів. Згадайте назви їх творів.
             Ендрю Ллойд Вебер	           Жак Оффенбах	              Iмре Кальман
















Тема 17. Мистецтво балету

Що ми будемо вивчати. Ця тема присвячена музично-театральному жанру, у якому провідну роль відіграє мистецтво танцю. Ви познайомитесь із характерними рисами балету, видатними майстрами цього жанру й шедеврами балетного мистецтва.
Що треба запам’ятати. Терміни: балетмейстер, пантоміма, класичний, історичний і характерний танець, па-де-де, варіації, кордебалет, корифеї, трико. Імена композиторів, які працювали в цьому жанрі, і назви їх творів.

Слово «балет» має два значення. По-перше, це танцювальний спектакль, а по-друге, так називається вид музично-театрального мистецтва, який використовує мову танцю. Термін «балет» з’явився наприкінці XVI століття (від італійського «balletto» — «танцювати»). Балетний спектакль розповідає про почуття героїв безмовно, тільки рухами тіла й виразом обличчя. Балет складається з декількох складників: літературної основи (лібрето), музики і хореографії. Найчастіше в основі лібрето лежить відомий твір літератури — наприклад, усі знають казки «Спляча красуня» Ш. Перро й «Лускунчик» Е. Гофмана. Вони стали основою для прекрасних балетів на музику П. Чайковського. [image: ]
Отже, виходячи зі змісту лібрето й настрою музики, балетмейстер приступає до роботи. Він слухає музику, подумки уявляючи собі майбутню постановку, діючих осіб, міркує над тим, де будуть сольні, а де масові танці. Поставлений балетмейстером спектакль має потребу у відповідному оформленні. Створені художником костюми й декорації визначають атмосферу, що дозволяє відчути ідею твору і зрозуміти характер героїв.
 «Балетмейстер» у перекладі з німецької означає «майстер балету». М. В. Гоголь назвав балетмейстера композитором танцю, творцем балету. Це дійсно так. Успіх спектаклю найбільше залежить від роботи балетмейстера. Ні прекрасна музика, ані чудові декорації й костюми, ані майстерність артистів не врятують спектакль, якщо танці, поставлені балетмейстером, маловиразні й нудні. Робота балетмейстера надзвичайно складна. Він повинен мати унікальний хист — вміння створити безліч різноманітних танцювальних композицій. 
У танці розкривається зміст балету, характери діючих осіб, їхні думки, почуття й настрої. У балеті взаємодіють декілька видів танцю: класичний, історичний, характерний, ритмопластичний і сучасний.
Історичними називаються всі побутові танці, що виконувалися в минулому на народних святах і придворних балах. Менует, гавот, екосез, контрданс, па-де-катр, полонез, полька, вальс — все це історичні танці.
Класичний танець — це головна пластична мова в балеті. Його основою є позиції рук і ніг. Вони допомагають танцівникам правильно виконати кожний рух, визначають красу й граціозність танцю. Термінологія класичного танцю була розроблена в XVII столітті у Франції. Якщо головні особи танцюють удвох, такий танець називається па-де-де. Сольні танці називаються варіаціями. Подібно до оперної арії, варіація розкриває характер героя. 
Характерний танець — побудований на елементах народної хореографії. Назва цього виду танцю виникла від слова «характер» у значенні «образ». Різні персонажі балетного спектаклю — селяни, ремісники, матроси, розбійники, повинні були відрізнятися один від одного не тільки костюмом, але й танцем. А на початку XIX століття визначення «характерний» перейшло до народного танцю, який використовується в балеті.
Крім солістів, у балеті танцює кордебалет. Це колектив танцівників, які виконують масові танці в балетних виставах. Кращі танцівники кордебалету називаються корифеями.
Складовою частиною балету є пантоміма — це система міміки й жестів, за допомогою якої артисти виражають почуття й переживання героїв, зміст подій, які відбуваються. 
Особливу роль відіграє в балеті костюм. Артист на сцені повинен бути одягнений так, щоб костюм не заважав, а допомагав руху й відповідав характеру персонажа. Значною подією для балету стала поява у другій половині XVIII століття трико — костюма, що щільно облягає тіло. Його винахід приписують Мальо, костюмерові Паризької опери. Трико стало обов’язковим атрибутом костюму класичного танцівника.

Шедеври балетного мистецтва:
А. Адан «Жизель»; 
Л. Мінкус «Дон-Кіхот; 
П. І. Чайковський «Лускунчик», «Лебедине озеро», «Спляча красуня»;              
О. К. Глазунов «Раймонда»;
С. С. Прокоф’єв «Золушка», «Ромео і Джульєтта», «Розповідь про кам’яну квітку»;
І. Ф. Стравінський «Жар-птиця», «Петрушка», «Весна священна»;
М. Фокін «Шопеніана»;
Ж. Бізе - Р. Щедрін «Кармен-сюїта»; 
В. Гаврилін «Анюта»;
К. Данькевич «Лілея»;
В. Кирейко «Тіні забутих предків» та ін.

Великі балерини і танцівники минулого й сьогодення:
Васильєв Володимир Вікторович (нар. 1940), російський танцівник і балетмейстер. Його виконавська манера шляхетна і мужня. Володар багатьох міжнародних нагород і призів. Неодноразово був названий кращим танцівником епохи. 
Істоміна Авдотья Іллівна (1799—1848), ведуча танцівниця Петербурзького балету, виконавська манера якої була надзвичайно сценічна, прима відрізнялась чарівною грацією, віртуозною технікою танцю.
Камарго Марі (1710—1770), французька балерина. Прославилася віртуозним танцем, виступаючи в Паризькій опері. Вона перша відмовилася від важких прикрас і вкоротила балетну сукню, щоб мати можливість рухатися вільно. 
Павлова Ганна Павлівна (1881—1931), одна з найвидатніших балерин ХХ століття, її виконавська манера вирізнялася музикальністю, психологічною змістовністю та ліричним характером. Образ цієї балерини іноді пов’язують з образом вмираючого лебедя в балетному номері, який був створений балетмейстером Михайлом Фокіним спеціально для Павлової. 
Плісецька Майя Михайлівна (нар. 1925), видатна танцівниця другої половини ХХ століття, яка увійшла в історію балету феноменальним творчим довголіттям Вона створила неповторний графічний стиль, що відрізняється добірною гостротою і закінченістю кожного жесту й пози, виразною пластикою і точним відчуттям ритму. 
Тальоні Марія (1804—1884), представниця італійської балетної династії ХIХ століття. Займалася танцем під керівництвом свого батька Філіппо і створила новий тип балерини — натхненної і загадкової. У балеті «Сильфіда» вона втілила образ неземної істоти, яка уособлює ідеал, недосяжну мрію про красу. Тальоні стала першою балериною, яка використовувала пуанти і зробила їх невід’ємною частиною класичного балету. 
Уланова Галина Сергіївна (1910—1998), російська балерина. Її творчості була властива рідкісна гармонійність всіх виразних засобів. Вона надавала натхненності навіть простому, повсякденному руху. Її найвищими досягненнями стали партія Марії в балеті «Бахчисарайський фонтан» і партія Джульєтти в балеті «Ромео і Джульєтта». 
Домашнє завдання: Дайте відповідь на запитання.
1. У чому полягає особливість балету як музично-театрального жанру?
2. Хто був творцем російського класичного балету?
3. Розкажіть зміст одного з балетів, створеного на казковий сюжет.
Тестове завдання: 1. Які танці входять до складу балету «Лускунчик»?
а) Арабський; б) Танець феї Драже; в) Танець Анітри; г) Китайський

2. Знайди пару:
№1  
Балет 
Опера 
Оперета 
Танець 
Вокальний жанр 
Старовинна сюїта
Пісня 
Канкан
Пантоміма
Речитатив
Сарабанда
Гопак

№2
П. І. Чайковський
С. С. Прокоф’єв
Е. Гріг
М. І. Глінка
«Пер Гюнт»
«Руслан і Людмила»
«Лускунчик»
«Петрик і вовк»

№3
Український танець 
Російський танець 
Чеський танець 
Польський танець
Білоруський танець 
Угорський танець 
Італійський танець
Полонез
Бульба
Гопак
Тропак
Чардаш
Тарантела
Полька

3.  На цих ілюстраціях зображені видатні майстри балету: Ганна Павлова, Галина Уланова, Вацлав Ніжинський. Що ви знаєте про творчість цих виконавців?
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ЧАСТИНА II
МИСТЕЦТВО СТАРОДАВНЬОГО СВІТУ ТА СЕРЕДНЬОВІЧЧЯ

Тема 1. Походження мистецтва

Що ми будемо вивчати. Ця тема розповість про первісне мистецтво — наскельний живопис, примітивні зразки скульптури й архітектури.
Що треба запам’ятати. Основні характерні риси первісного мистецтва і особливості мистецтва Стародавнього Сходу. Терміни: петрогліфи, мегаліти, клинопис, зіккурат, бик-шеду, Вавилонська вежа, Веди, санскрит, раги, ваніка,  ліли, ступа, пагода, каліграфія, сувої. 

Перші люди з’явилися на Землі близько 800 тисяч років до н. е. Вони вірили, що їхнє життя тісно пов’язане із природою, і наділяли предмети, які їх оточували, особливим значенням. Такими предметами могли бути дерева, плоди яких рятували від голоду, або яма, у яку потрапив небачено великий звір. Іноді це були величезні камені незвичайної форми. До них приходили, щоб здійснити ритуальні обряди і жертвоприношення. 
Із цих вірувань стали складатися початкові уявлення про загадковий світ, у якому довелося жити первісній людині. І вже тоді вона прагнула якось позначити все, що становило найважливіший зміст її життя. Не називаючи свою діяльність мистецтвом, первісна людина ліпила або вирізала з каменю фігурки людей, малювала звірів і тварин. Так з’явилася первісна скульптура і первісний живопис.[image: ]
Під час археологічних розкопувань були знайдені й найдавніші музичні інструменти: ріжки, барабани, тамтами. А також прабатьки струнних інструментів — луки з натягнутими на них не одною, а кількома тетивами.
Печерні розписи й численні міфи свідчать про існування у первісних людей давніх танців, войовничих танків і ритуальних ігор, які дали початок першим театралізованим виставам. 
Місця, де збереглися зразки первісного мистецтва — це печери, вхід у які був добре замаскований. Такі печери були знайдені біля містечка Альтаміра в Іспанії, печера Ласко у Франції. Щоб зберегти малюнки, виконані у XV тисячолітті до нашої ери, у печері Ласко був створений музей первісного мистецтва.
В процесі поглиблення й узагальнення знань про оточуючий світ людина захотіла  закріпити ці знання, і стала зводити особливі споруди з величезних каменів. Вчені називають їх мегалітами. Найбільш простий тип первісних споруд називається менгіром. Менгір — це величезний довгастий камінь, що вкопували в землю. Вчені припускають, що менгірами первісна людина відзначала місця, пов’язані з культом мертвих. А похоронні споруди, складені з декількох вертикальних блоків, перекритих кам’яною плитою, називалися дольменами.
Найдавніші скульптури — це, так звані, Венери кам’яного віку, узагальнений образ жінки-матері, охоронниці роду. Майже всі вони виготовлені з каменю або кістки.[image: ]
Первісна історія людства пройшла тривалий етап розвитку. Замість примітивних вірувань з’явилася міфологія, замість найпростіших поселень — великі міста, замість мегалітичних споруджень були побудовані величні храми.
          Мистецтво Месопотамії 
Месопотамію, у перекладі із грецького «межиріччя», називають колискою цивілізації. Приблизно 7 тис. років тому велика долина між річками Тигром і Євфратом була заселена племенами, які зійшли з околишніх гір. Протягом тисячоріч на цій території  існувало кілька держав: Шумер, Аккад, Ассирія, Вавилонське царство. 
Шумери та аккадці, які жили в IV-III тис. до н. е. — родоначальники всієї культури Месопотамії, або Дворіччя. У Шумері було винайдено колесо, плуг, гончарне коло і особливий вид писемності — клинопис. Шумери створили перший в історії людства календар, писали поеми і креслили на глиняних табличках географічні карти.
На честь своїх богів шумери споруджували храми, а біля них високі східчасті вежі — зіккурати. Вони складалися з декількох ярусів, які поступово зменшувалися, та були облицьовані різнобарвними глазурованими плитками. Вершину зіккурата вінчав золотий купол, у якому, як вважалося, відпочивав сам Бог. Це святилище використовувалося жерцями і для земних потреб — звідси астрономи й астрологи вели спостереження за зірками та планетами.[image: ]
Ассирійці були войовничим і агресивним народом, їх могутня держава існувала на початку I тисячоліття до н. е. Вони будували палаци й фортеці, які вражали пишнотою і міццю. Палац ассирійського царя Саргона II був споруджений на спеціальній платформі, штучно створеному насипі. Палац був прикрашений рельєфами із зображеннями сцен війни та полюванн, а вхід охороняли крилаті кам'яні бики з людським обличчям та п'ятьма ногами — шеду. 
Про Вавилон, місто на півночі Месопотамії, завжди ходило багато легенд. Довгий час його існування не підтверджувалось археологічними знахідками. Лише в XIX столітті було знайдено залишки цього могутнього міста. Вдалося відтворити знамениті ворота богині Іштар, які являють собою 4 масивні вежі з арковим проходом між ними. Стіни воріт прикрашені глазурованими цеглинами з рельєфами биків, левів і різних фантастичних тварин. 
Знаменитою спорудою був зіккурат, присвячений богу Мардуку, що вважається прототипом Вавилонської вежі, яка і сьогодні залишається символом людської гордині й бездуховності. 
Палац вавилонського царя Навуходоносора був оточений знаменитими висячими садами Семіраміди. Вони були розбиті на дахах, терасах і зрошувалися за допомогою древнього водопроводу. У цих садах росли кипариси й виноград, пальми й гранатові дерева. Висячі сади були спільним витвором природи й людського таланту, і не випадково греки вважали їх одним із чудес світу. [image: ]
Для народів Месопотамії було характерним обоження царської влади й культ богів. Тому під час ритуальних обрядів і врочистих церемоній завжди звучала музика, якій надавали магічних властивостей. Унікальними пам'ятками Месопотамії, які дійшли до нас, є глиняні таблички із клиноподібним записом нот. Це найдревніший нотний лист в історії людства. Таким чином шумери записували гімни своїм богам, легенди, обрядові плачі й радісні весільні пісні.
         
Мистецтво Древньої Індії
Індія — один з найдавніших центрів світової культури, де цивілізація існувала вже в III тис. до н. е. Ця культура одержала назву хараппської.  Про високий рівень її розвитку свідчить наявність писемності, творів мистецтва. 
В II тис. до н. е. на територію Індії з північного заходу прийшли племена аріїв. Тоді був створений найдавніший пам'ятник індійської літератури — Веди, а також поеми «Махабхарата» і «Рамаяна». Індія подарувала світу гру інтелектуалів — шахи, а індійська наука досягла ще в стародавності надзвичайного розвитку. Але найбільшим є вклад цієї цивілізації у сферу духовності:  філософськими ідеями Індії і сьогодні захоплюється весь світ. Тут зародився буддизм, світова релігія, що має більш, ніж 700 мільйонів послідовників в різних куточках Землі. [image: ]
У Древній Індії були зведені численні печерні храми й монастирі, які являли собою грандіозні храмові комплекси. Величезні зали, розділені колонами, прикрашалися скульптурою, живописом і різьбленням по каменю, а в стіні навпроти входу знаходилися сховища реліквій. [image: ]
Класичним різновидом буддійських культових споруджень були ступи, в яких зберігалися священні реліквії — останки  самого Будди. 
IV-V ст. н. е. — час появи іншої релігії, індуїзму. Серед численних індуїстських богів найважливішими є Брахма — творець миру, Вішну — охоронець світового порядку, і Шива — його руйнівник. Нова релігійна символіка знайшла відбиття в творах скульптури й архітектури. В цей час були споруджені храми в Бхуванешварі, Каджурахо, які прикрашені чудовими рельєфами.
З найдавніших часів невід'ємною частиною духовного життя індійського народу була музика. В одному з перших пам'ятників індійської літератури, Рігведі (II тис. до н. е.) зібрані тексти релігійних гімнів. А в Самаведі (II тис. до н. е.) записані мелодії, з якими фахівці традиційно зв'язують походження музики в Індії.
Індійські музиканти завжди були справжніми майстрами імпровізації, в основі якої характерні мелодії — раги (у перекладі «пробуджене почуття»). Раги і сьогодні мають особливий вплив на почуття слухачів, а в давнину їм надавали навіть магічних властивостей. 
Ще в стародавності в Індії виник своєрідний вид живопису на музичну тему — ваніка. Зміст і настрій музики художник передавав особливим поєднанням кольорів і ліній. Індійський художник міг «перекласти» музику на мову живопису, а музикант — «зіграти» картину. 
Також в ті далекі часи виникли музично-танцювальні драми «ліли», в яких головними героями були Рама і Крішна. Була детально розроблена система міміки й жестів індійського танцю. За допомогою рухів індійські танцівники здатні передати будь-який літературний текст, втілити різноманітні образи природи — рік, гір, ночі, світанку, зірок. Такий вид мистецтва, який поєднує інструментальну музику, спів і танець одержав назву сангіт. 
Мистецтво Древнього Китаю
Китайська цивілізація — одна з найдавніших на Землі. Китай подарував світу папір, порох і шовк, компас і сейсмограф, порцеляну і карту зоряного неба.
Величезне значення в духовному житті Давнього Китаю мав культ предків. Численні предмети, знайдені у величезних гробницях — бронзові посудини, зброя, предмети з нефриту — повинні були супроводжувати й охороняти померлого в загробному житті. 
У Китаї з'явився один із найдивовижніших видів зодчества — витончені багатоярусні вежі, які називаються пагоди. Вони стали своєрідною візитною карткою країни. Пагоди споруджувалися з різних матеріалів і були свого роду пам'ятниками на честь уславлених діянь Будди і буддійських святих.
Грандіозного розмаху мистецтво архітектури в Давньому Китаї досягло в III ст. до н. е., коли були збудовані упоряджені дороги, величезні канали й Велика Китайська стіна довжиною близько 6400 км. Вона з'єднала між собою древні оборонні споруди і повинна була захищати державу від нападу кочівників. Тисячі людей були зігнані на будівельні роботи зі зведення стіни. Відгомони їх страждань і дотепер звучать у народних китайських піснях.[image: ]
Однією з характерних рис китайського мистецтва стало злиття живопису з поезією й каліграфією (так називають мистецтво писемності). Китайські картини писалися на шовку або папері й мали форму сувоїв. Споглядання сувоїв було своєрідним ритуалом — вони перебували в розкішних скриньках і лише в особливо врочистих випадках їх виймали, повільно розгортали й розглядали. Головною темою мальовничих полотен завжди була природа: величні гори й вируючі ріки, стрункі сосни й плакучі верби, строкаті папуги й маленькі горобчики — все зображувалося правдиво і глибоко символічно. Наприклад, сосна символізувала довголіття, бамбук — стійкість і мудрість, а півонія — багатство. 
Музика в Древньому Китаї пронизувала всі сторони людського життя, їй надавали воістину магічного значення. Музикою намагалися впливати на природу — викликати або припиняти дощ, прискорювати зростання рослин, а давньокитайський філософ Конфуцій вважав, що прекрасна музика сприяє розумному державному устрою. 
Китайський театр у вигляді різних ритуальних вистав з піснями й танцями виник у I тис. до н. е., але в цій країні існували і такі дивовижні жанри театрального мистецтва, як театр ляльок і театр тіней. 
Неповторні особливості китайської культури обумовили невичерпний інтерес до неї з боку європейської й інших східних культур. Довгий час китайське мистецтво оцінювалося як декоративне і вважалося предметом розкошу. У візерунках давньокитайської кераміки й бронзи, у пейзажному живопису й своєрідній архітектурі відбилося преклоніння перед красою природи, кожне явище якої є відбиттям багатства світу.
Домашнє завдання: Дайте відповідь на запитання.
1. Яке мистецтво ми називаємо первісним?
2. Що таке «зіккурат»?
3. Яка споруда  древнього Вавилона стала символом людської гордині?
4. Види яких культових споруджень були створені в Давній Індії?
5. Які видатні архітектурні споруди були зведені в Древньому Китаї?
6. Назвіть відмітні риси китайського живопису.
Тестове завдання:
1. Походження мистецтва пов'язане з появою різних зразків первісного мистецтва. Біля витоків яких видів мистецтва стояли ці предмети, створені рукою первісної людини?
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Тема 2.  Мистецтво Давнього Єгипту

Що ми будемо вивчати. Ця тема розповість про особливості культури й мистецтва однієї із найдавніших світових цивілізацій: про вірування давніх єгиптян і розвиток різних видів давньоєгипетського мистецтва.
Що треба запам’ятати. Імена давньоєгипетських богів: Амон, Ра, Хапі, Апіс, Осіріс, Анубіс, Гор, Бакст, Ісіда. Терміни: мумія, бальзамування, піраміда, папірус, сфінкс, канон. 

Наприкінці V тисячоріччя до нашої ери на північному сході Африки розташовувалася могутня держава Давній Єгипет, територія якої простяглася вздовж долини широкої та повноводної річки Ніл. Вона давала життя людям, рослинам і тваринам, недаремно Єгипет називали даром Ніла. Божественним заступником головної річки Єгипту вважали бога Хапі. Його уявляли у вигляді опасистої людини, у якої на голові була корона зі стебел папірусу, а в руках жбан із водою.
Давні єгиптяни по зірках вираховували час розливу Нілу, були прекрасними астрономами, математиками, мореплавцями. Вони першими серед народів Давнього Світу навчилися виготовляти скло та виплавляти різні метали.
Мистецтво Давнього Єгипту було тісно пов’язане з уявленнями людей про світ, богів, життя і смерть. Єгиптяни вірили в загробне життя і можливість для душі повернутись назад в тіло, потрібно тільки зберегти його у належному стані. Так виник звичай бальзамування померлих і перетворення тіла в мумію.
 Давні єгиптяни обожнювали тварин. Вони химерно зображували богів у подвійному обличчі — тварини і людини: 
бог Сонця Ра зображувався людиною з головою сокола і подвійною короною на голові;
бог верховної влади Гор — також з головою сокола;
богиня, яка викликає посуху, мор і хвороби Сохмет — з головою левиці;
богиня ранкової зорі Хатхор — з головою корови;
бог мудрості й рахунку Тот — з головою птаха ібіса;
бог бальзамування та муміфікації Анубіс — воїн з головою собаки або шакала. Легенди розповідають, що саме він створив першу мумію.[image: ]
Серед шанованих тварин була чапля Бену — охоронниця душі бога Ра; бик Апіс — символ родючості; кішка Бакст — символ любові й домашнього комфорту.
Із всіх богів, що царювали в Давньому Єгипті, найбільш популярним був бог Осіріс. Єгиптяни вірили, що це він навчив людей сіяти зерно, вирощувати рослини, пекти хліб, здобувати метал. За віруваннями давніх єгиптян, душа померлої людини з’являлась перед судом Осіріса. Померлий повинен був прочитати «Сповідь заперечення», щоб запевнити всіх богів у своїй праведності. 
Єгипетські архітектори спроектували величні піраміди і храми, які й дотепер вважаються чудесами світу. Їх будували для фараона — верховного царя, намісника богів на Землі. Перша піраміда була побудована архітектором Імхотепом для фараона Джосера, вона має східчасту форму. А найвеличніші усипальниці знаходяться у Гізі — це три піраміди фараонів Хеопса, Хефрена та Мікеріна (близько 2900-2700 рр. до  н. е.). Найбільша з них, піраміда Хеопса, сягає близько 147 м, вона була побудована сорок вісім століть тому назад. Усього на 8 м нижчою за неї є піраміда Хефрена і значно нижча (майже вдвічі) — піраміда Мікеріна. Саме там перебуває і колосальний сфінкс — лев з головою людини висотою 20 м і довжиною близько 40 м.[image: ]
Піраміда Хеопса — кам’яний масив, складений з великих блоків жовтого вапняку вагою від 2 до 40 тонн. Її будували 20 тисяч рабів протягом 20 років. Гігантська піраміда символізувала вічність і непорушність влади фараона, слугувала йому пам’ятником і посмертним «житлом».
Особливою красою відрізняється храм цариці Хатшепсут, висічений прямо в скелі, і храмовий комплекс в Абу-Сімбелі, що демонструє принципи будівництва давньоєгипетських зодчих: численні кам’яні колони у вигляді стебел папірусу та капітелі, що нагадують квітки лотоса. Вони піднімаються, як величезний кам’яний ліс, тримаючи потужні балки перекриття. А неподалік від храму цариці Хатшепсут розташована Долина царів, де серед усипальниць знаходиться знаменита гробниця фараона Тутанхамона. Він прожив усього 20 років, а ім’я його прославилося, завдяки тому, що у 1922 році англійський археолог Говард Картер знайшов цю гробницю, повну незліченних скарбів: золота маска царя, золотий трон та численні вироби із золота і дорогоцінних каменів.[image: ]
Художники, зодчі та скульптори були особами шанованими і поважними, їх імена відбиті на скульптурах та розписах.[image: ]
Монументальність і величність — риси, притаманні давньоєгипетській скульптурі. Фараони та вельможі завжди зображувалися в стані спокою, вони сидять на троні або стоять у величних позах. Образи рабів і слуг втілено в процесі праці, вони втомлені та виснажені. У Давньому Єгипті було створено безліч чудових скульптурних портретів: переписувач Каї, фараон Ехнатон, цариця Нефертіті, яка  стала зразком жіночої краси.
Художники Давнього Єгипту повинні були працювати за строгими правилами — каноном. Людей зображували особливим чином: голова — обернена в профіль, плечі й руки звернені до глядачів, ноги — також в профіль. Але й у цих рамках художники зуміли передати красу життя, людей, природи.
Про значну роль музики в житті єгиптян свідчать розписи храмів і гробниць, на яких зображено музикантів з лірами, арфами, мандолінами, флейтами й барабанами. Музика і спів звучали в палацах фараонів, гімни і пісні супроводжували релігійні обряди та церемонії. А давньоєгипетські релігійні дійства дали початок розвитку театрального мистецтва, яке мало подальший розвиток у мистецтві Давньої Греції. Єгипетські рельєфи і малюнки, на яких зображено танцівниць, дають уявлення про високий рівень розвитку мистецтва танцю. [image: ]
Мистецтво Давнього Єгипту допомагає нам зрозуміти і уявити спосіб життя, звичаї, вірування, почуття і думки людей, які жили за багато століть до нашого часу.
Домашнє завдання: Дайте відповідь на запитання.
1. Яке значення в житті давніх єгиптян мала річка Ніл, і чому вони її обожнювали?
2. Як ви думаєте, чому для будівництва пірамід і гробниць царів єгиптяни використовували камінь?
3. Прочитайте фрагмент «Сповіді заперечення»:
«Я не робив несправедливості проти людей.
Я не пригноблював ближніх. Я не грабував бідних.
Я не робив того, що не завгодно богам.
Я не отруював. Я не вбивав.
Я не наказував убивати.
Я не робив зла нікому...»
Як ви вважаєте, зміст цієї сповіді є важливим для сучасної людини?
4. Які ви знаєте архітектурні споруди давніх єгиптян?
5. У чому особливість давньоєгипетського живопису?
6. Чим відрізнялися зображення фараонів і слуг на давньоєгипетських скульптурах і розписах?
Тестове завдання: Оберіть правильну відповідь.
1. Як ви вважаєте, про кого з давньоєгипетських богів кажуть: «У нього серце мудре»?
	а) Ра; б) Осіріс; в) Сохмет; г) Бакст.
2. З якого матеріалу будували піраміди?
	а) вапняк; б) мармур; в) пісок.
3. Який вид мистецтва був провідним у Давньому Єгипті?
	а) скульптура; б) архітектура; в) живопис.
4. На чому були написані «Книги мертвих»?
	а) на папері; б) на стінах; в) на папірусі.
5. Про яке з похоронних споруджень Давнього Єгипту йде мова у наступному тексті:
«Це одна із царських усипальниць, що майже повністю зберегла свої незліченні багатства. У ній були знайдені справжні шедеври образотворчого та декоративно-прикладного мистецтва: знаменитий трон фараона, його золота маска, дорогоцінні вироби, що прикрашали мумію, саркофаги, безліч золотих статуеток, що охороняли вхід у гробницю...»

6.   Хто з богів Давнього Єгипту зображений на цих ілюстраціях?
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Тема 3. Мистецтво Давньої Греції

Що ми будемо вивчати. Ця тема познайомить вас із основними пам'ятками художньої культури Давньої Греції; з міфологією, що стала основою всього давньогрецького мистецтва.[image: ]
Що треба запам’ятати. Імена давньогрецьких богів: Зевс, Гера, Діоніс, Гермес, Афродіта, Ерот, Аїд, Посейдон, Афіна, Аполлон. Терміни: античне мистецтво, геометрика, архаїка, класика, еллінізм, ордер, доричний, іонічний, коринфський, меандр, кора, курос, Акрополь, Парфенон.

Мистецтво Давньої Греції — одне із найвизначніших явищ світової художньої культури. Давні греки створили мистецтво, досконале за формою та засобами виразності, і зрозуміле всім народам світу. Його спокійна і велична краса служили зразком і джерелом натхнення для всіх наступних епох розвитку культури.
У Давній Греції було створено досконале за формою мистецтво, що називають античним, а в його розвитку можна виділити декілька періодів.[image: ]
Мистецтво Давньої Греції виросло з крито-мікенської або егейської культури, яка виникла на початку II тис. до  н. е. Вона залишила видатні архітектурні споруди, прикрашені настінним живописом і рельєфами. Найвидатніші серед них — Кносський палац на острові Крит і пам’ятки архітектури на півострові Пелопоннес.
Період історії IX-VIII століть до н. е. називають гомерівським або геометрикою. У цей період склалася дивна грецька міфологія, яка стала основою всієї європейської культури. Греки були язичниками та поклонялися Олімпійським богам: громовержцю Зевсу, його дружині Гері, богу мистецтва Аполлону, богині краси Афродіті, богу війни Аресу, посланцю богів Гермесу, богу моря Посейдону, богині землі Деметрі, богу царства мертвих Аїду, богині полювання Артеміді, богу любові Ероту, богині мудрості Афіні, богу виноградарства Діонісу і багатьом іншим. Стародавні греки наділяли своїх богів рисами, властивими земним людям. У міфах греки виразили своє уявлення про світобудову, про гармонію світу, про досконалість і красу людини. На основі цих міфів давньогрецькі поети Гомер, Евріпід, Гесіод створили чудові епічні поеми.
Історія зберегла для нас деякі витвори гомерівського періоду — це бронзові статуетки та великі писані посудини. Вони прикрашені різними геометричними візерунками, серед яких особливе місце належить стрічковому орнаменту, що отримав назву “меандр”. 
Наступний період у розвитку давньогрецького мистецтва — архаїка (від грецького «архіос» — «давній»), VII-VI століття до н. е. Це час зміцнення давньогрецьких міст, будівництва доріг, мостів, водопроводів; виникнення писемності, медицини, астрономії, історії, географії, математики, мистецтва. У цей період були створені основні типи архітектурних споруд. Центром всього громадського життя стає давньогрецький храм, який розташовувався в центрі акрополя або міської площі. Він не пригнічував людину своїми розмірами, був прямокутної форми, оточений колонами. Стародавні греки будували храми своїм богам відповідно до певної системи правил, що одержала назву ордер (від латинського «лад, порядок»).
Існувало три види ордера: доричний, іонічний і коринфський. Доричний — найбільш давній, мужній та масивний ордер, його колони присадкуваті, з кам’яними подушками капітелей. Капітель — це верхня частина колони. 
Іонічний — легкий і стрункий, з колонами, прикрашеними завитками «волютами». [image: ]
Коринфський — найвитонченіший серед ордерів, пишні капітелі його струнких колон прикрашає листя середземноморської рослини аканта. 
Скульптура цього періоду народилася на стадіонах і Олімпіадах. Переможці Олімпійських ігор всенародно прославлялися, у їхню честь споруджувалися статуї. Так з’явилися скульптурні зображення юнаків куроси (від грецького «юнак»), висота яких досягала трьох метрів. Їхні фігури монументальні, атлетично складені, руки притиснуті до тулуба. Спрямований вперед погляд і «архаїчна посмішка» створюють враження відкритості людини перед світом. 
Жіночі скульптури цього періоду називалися кори (від грецького «діва»). Вони звичайно зображували жриць богині Афіни, у їхніх образах підкреслювалася жіночність, шляхетність, стриманість — таким був естетичний ідеал епохи. [image: ]
У цей період виник чудовий вазопис. Живопис заповнював всю поверхню посудини. Тут зображувалися сцени боїв, бенкетів, полювання. Чорним лаком наносили візерунок на злегка підфарбовану вохрою глиняну посудину, так виник чорнофігурний стиль. А у VI столітті до н. е. чорнофігурний вазопис змінюється червонофігурним. Фігури кольору глини виступали на тлі, суцільно покритому лаком. 
Наступний період у розвитку давньогрецького мистецтва — класика, коли всі види мистецтва досягають особливого розквіту. Центром розвитку давньогрецької культури стають Афіни. Тут народилося мистецтво театру — створював свої трагедії великий драматург Софокл, працювали архітектор Гіпподам і «батько історії» Геродот. Мистецтво цього періоду відображало ідеал античної епохи — фізично і морально прекрасну людину.
Найбільш яскраво ідеал гармонійної людини втілився у скульптурах великих давньогрецьких скульпторів Фідія, Мирона та Поліклета. На жаль, їхні роботи дійшли до нас лише у римських мармурових копіях. Найвідоміша робота Мирона, «Дискобол», зображує атлета в момент найвищої напруги. Мирон першим став відливати постаті із бронзи і йому вдалося передати внутрішнє напруження фігури і жвавість рухів. [image: ]
Художній образ атлета, що став зразком для всіх наступних поколінь, створив скульптор Поліклет. Він написав теоретичний трактат «Канон», у якому точно розрахував пропорції частин людського тіла: голова рівняється 1/7 до росту людини, обличчя та кисть — 1/10, ступня — 1/6 тощо. Свій ідеал він виразив у стримано-потужних образах скульптур «Дорифор», «Діадумен», «Поранена амазонка».
Третій видатний скульптор епохи — Фідій, він створив 13-метрову статую бога Зевса для храму Зевса в Олімпії. Обличчя, руки й тіло бога були викладені пластинками слонової кістки на дерев’яній основі, очі виконані із дорогоцінних каменів, а плащ, сандалії та борода були зроблені із золота. 
Шістнадцять років свого життя він віддав реконструкції Афінського Акрополя (так називалась центральна укріплена частина міста, розташована на горі). Тут архітектура і скульптура перебувають у нерозривній єдності. Парадний вхід на Акрополь відкривають Пропілеї — урочиста колонада, праворуч від якої знаходиться мініатюрний храм богині перемоги Ніки. Він нагадує дорогоцінну скриньку. А в центрі Акрополю знаходиться храм, присвячений богині Афіні — Парфенон.
Цей бездоганний витвір мистецтва, створений архітекторами Іктіном і Каллікратом в 447-438 рр., являє собою будинок прямокутної форми, оточений 46 колонами доричного та іонічного ордеру. Разом із своїми учнями Фідій створив всі скульптури цього головного храмового комплексу. Всередині храму стояла 13-метрова статуя богині Афіни. Вона спирається на колону, а в руці тримає двометрову статую богині перемоги Ніки, у її лівій руці щит. Зовні цей храм прикрашали зображення 365 людських фігур і 227 фігур тварин, виконаних Фідієм та його учнями. При цьому ми не бачимо жодного повторення у пластиці їх рухів та жестів. Скульптури Парфенона по праву можна вважати геніальним творінням Фідія. [image: ][image: ]
Останньою будівлею Акрополя був храм, присвячений Афіні, Посейдону та міфічному цареві Ерихтею, він називається Ерехтейон. Його відмінна риса — каріатиди, скульптурні зображення жіночих фігур, що виконують роль іонічних колон. 
Значним явищем у грецькому мистецтві періоду високої класики (IV ст. до н. е.) була творчість скульптора Праксителя. Йому першому вдалося додати гладкій поверхні мармуру тепло та трепіт життя, він зміг урізноманітнити пози своїх статуй за допомогою відповідних опор. Наприклад, його прекрасний Гермес спирається на стовбур дерева. Особливу популярність мала скульптура Праксителя «Афродіта Кнідська». Це було перше у грецькому мистецтві зображення оголеної жіночої фігури. Сучасники писали про справжні паломництва на острів Кнід давніх греків, які прагнули помилуватися зображенням богині, що готується увійти у воду.
Скульптор Скопас продовжив традиції високої класики, йому вдалося втілити в мистецтві скульптури пориви пристрасті й страждання. Такий вигляд має його скульптура Менада — це супутниця бога Діоніса, яка відображена у рухах стрімкого танцю. Ця скульптура розрахована на круговий огляд.
Лісіпп — третій видатний скульптор IV століття до н. е., він працював із бронзою та залишив після себе 1500 бронзових статуй. Його атлетів і героїв ми бачимо після змагань і здійснених подвигів. Таким є «Відпочиваючий Геракл». Лісіпп був придворним скульптором Олександра Македонського, він створював статуї богів, скульптурні портрети і гігантські багатофігурні композиції, наприклад, баталію із 25 вершників.
У блискучу епоху класики греки знали і монументальний живопис, але до нас не дійшли ці роботи. Відомі лише імена художників Полігнота і Аполлодора, в творчості яких вперше були сформульовані закони перспективи.
В епоху еллінізму (IV-III століття до н. е.) були створені гігантські інженерні споруди, які стали називатися Чудесами Світу: Фароський маяк висотою більше ста метрів, побудований на острові Фарос; Колос Родоський  — бронзове зображення бога Сонця Геліоса висотою 32 м. 
Успішно будувалися міста за «Гіпподамовою системою» — це коли вулиці прокладаються під прямим кутом одна до одної, а місто розподіляється на квадрати житлових кварталів із центральною площею.
В цю епоху продовжувало розвиватися і вдосконалюватися мистецтво скульптури. На острові Самофракі було споруджено статую богині Ніки на честь перемоги Родоського флоту. Постать богині перемоги, зведена на п’єдесталі, що нагадував ніс корабля, органічно поєднувалася з ландшафтом.
Прикладом звертання до класичних зразків є статуя богині Афродіти з острова Мелос (Венера Мілоська), яка сповнена високої моральної сили.
З плином часу в скульптурі еллінізму все більше підсилюється тяга до пишності й надмірного розпалення страстей. Наприклад: «Вмираючий галл», «Галл, що вбиває себе і свою дружину», «Лаокоон і його сини».
Величезну роль у житті греків відігравала танці й музика, що звучала в палацах знаті і будинках простого народу, на вулицях і площах, під час свят і театральних вистав, на Олімпійських та Піфійських іграх. У Давній Греції грали на різних музичних інструментах: на лірі та кіфарі, арфі та флейті, авлосі й трубі, на ударних інструментах і водяному органі. Музика була невід’ємною частиною процесу виховання і навчання дітей. Мистецтву танцю обов'язково навчали як хлопчиків, так і дівчаток. А в III столітті до н. е. у Давній Греції з'явилися перші музичні школи.[image: ]
Протягом II-I століття до н. е. римські легіонери поступово завоювали все Середземномор’я та розпочався новий етап у розвитку світової культури — мистецтво Давнього Риму. 
Домашнє завдання: Дайте відповідь на запитання.
1. Назвіть скульптури, в яких відтворено образи давньогрецьких богів.
2. Які ви можете назвати періоди в розвитку давньогрецького мистецтва?
3. Що означає вираз «архаїчна посмішка»? Звідки він прийшов в наше життя?
4. Які три види архітектурного ордеру з’явилися у Давній Греції? Назвіть їхні ознаки.
5. Які видатні пам’ятки давньогрецької архітектури ви можете назвати?
6. Як розвивалося мистецтво скульптури у Давній Греції?
7. Які закони живопису були сформульовані в Давній Греції?
Тестове завдання: 
1. Хто з давньогрецьких богів був заступником мистецтв?
	а) Зевс; б) Аполлон; в) Гермес; г) Гефест.
2. Хто створив статую «Дискобол»?
	а) Мирон; б) Лісіпп; в) Фідій; г) Поліклет.
3. Скільки богів царювало на Олімпі?
	а) три; б) сім; в) дев’ять; г) дванадцять.
4. Ім’я якого бога в цьому ряді імен є зайвим і  чому?
	Зевс, Гера, Амон, Артеміда, Афродіта, Посейдон.
5. Якої архітектурної споруди не було у Давній Греції?
	Парфенон, Фароський маяк, Храм цариці Хатшепсут, Ерехтейон.
6. Які пам’ятки давньогрецького мистецтва ви тут бачите?
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7. Що ви знаєте про ці давньогрецькі скульптури?[image: ][image: ]










Тема 4. Мистецтво Давнього Риму

Що ми будемо вивчати. Ця тема розповість про мистецтво, що було покликано прославляти силу й міць Римської держави. Ви познайомитеся з величною архітектурою і скульптурою римлян. 
Що треба запам’ятати. Греко-римські імена дванадцяти богів-олімпійців, наведені у тексті цього розділу. Назви видатних архітектурних споруд Давнього Риму: Пантеон, Колізей, Форум, акведуки, терми.

Паралельно із процвітанням Давньої Греції на Заході зростала військова міць Давнього Риму, який в 146 р. до н. е. заволодів територією Давньої Греції і був вражений величними шедеврами її прекрасної культури.
Давній Рим сприйняв всіх давньогрецьких богів, але дав їм інші імена. У римлян Зевс став називатися Юпітером, Гера — Юноною, Афіна — Мінервою, Арес — Марсом, Ерот — Амуром, Афродіта — Венерою, Діоніс — Бахусом, Посейдон — Нептуном, Гермес — Меркурієм, Гефест — Вулканом, Артеміда — Діаною.
На культурні традиції давніх римлян великий вплив мала давньогрецька культура і мистецтво етрусків.
Етруски — народ, який жив у I тис. до  н. е. на Апеннінському півострові. Вони вміли прекрасно обробляти дерево і камінь, будували дороги, міста, храми. Вищі досягнення цього народу в інженерному мистецтві, будівництві та архітектурі талановито успадкували римляни. Тому творчий геній римського народу найбільш яскраво втілився у пам’ятках архітектури. У Давньому Римі набула розвитку теорія архітектури. Великий зодчий Вітрувій написав науковий трактат «Десять книг про архітектуру». Саме в ньому були вперше сформульовані три основних принципи архітектури — міцність, користь і краса.
Споруди давніх римлян мали величезне практичне значення. Упродовж двохсот років від Рима до найвіддаленіших куточків імперії були прокладені чудові дороги загальною довжиною 300 тисяч кілометрів. По цих дорогах крокувала римська армія, і будувалися вони із надзвичайною швидкістю — півкілометра за добу. Незважаючи на такі строки будівництва, ці дороги збереглися до наших днів. Першою серед них була Аппієва дорога, будівництво якої розпочалося у 312 р. до н. е.[image: ]
Римляни першими почали використовувати міцний водонепроникний бетон. Він давав величезні переваги: по-перше, будівництво істотно прискорювалось, а по-друге — з відкриттям бетону у римлян з’явилася можливість будувати монументальні споруди.
Рим став унікальним місцем на Землі. Тут були торгові центри і водолікарні, розвинені системи доріг, водопостачання і каналізації.[image: ]
Одним з найдивовижніших чудес Вічного міста були перші в історії Давнього світу водопроводи — акведуки, величезне досягнення інженерної думки. Вони приносили в Рим тисячі тонн прісної води щодня. 
Центром ділового й громадського життя міста був Форум — велика площа між пагорбами Капітолієм та Палатином. Довжина Форуму була близько 160 м, а ширина 50-80 м. За наказом імператора Траяна на Форумі був побудований перший в історії людства торговий центр — Ринок Траяна. Було зрізано схил пагорба висотою в 40 метрів, і на ньому побудовано декілька терас. На цих терасах був зведений п’ятирівневий торговельний комплекс, що нараховував близько 150 крамниць.[image: ]
У Римі були побудовані величезні амфітеатри, деякі з них збереглися до наших днів. Колізей — один із них. Він вміщував до 80 тисяч глядачів, а висота його стін досягала 50 м. Величезна споруда була зведена усього за п’ять років. На арені Колізею відбувалися бестіарії — бої звіроборців зі звірами, гладіаторські бої та інші криваві видовища.[image: ]
Видатний зразок римського зодчества — «Храм усіх богів» Пантеон. Його купол, що досягає в діаметрі 44 м, став шедевром інженерної науки. Це найбільше склепіння в історії, споруджене без використання залізобетону. Вінчає склепіння окулус — круглий отвір діаметром дев’ять метрів.
Невід’ємною частиною Рима були громадські лазні «терми» (12 імператорських і 100 приватних). Найвеличезніші з них — терми імператора Каракалли. Це був справжній палац, найбільш розкішний і досконалий водний курорт усіх часів. Терми Каракалли могли прийняти до двох тисяч чоловік. Відвідувачі купались в басейнах, розміром з олімпійський, відпочивали у величезних саунах, ніжилися в теплих ваннах довжиною 50 м, поринали в басейни з прохолодною водою. Крім таких водних процедур, терми були пристосовані й для інших занять. Там був гімнастичний зал і кімнати для відпочинку, а також бібліотеки, кімнати для зборів і квітучі сади. [image: ]
Особливе місце в мистецтві античного світу займає створений у Давньому Римі жанр реалістичного скульптурного портрету. Якщо давньогрецькі скульптори у своїх творіннях виправляли реальну людину, намагалися наблизити її зображення до ідеалу, то скульптори Давнього Риму прагнули точно зобразити людину з її неповторними індивідуальними рисами. Так склався жанр реалістичного портрету.
Музика в житті давніх римлян посідала значне місце. Жодне свято або театральна вистава не обходилась без співу, танців і гри на музичних інструментах. Музиканти в Давньому Римі були в великій пошані, вони переважно походили із Греції, Сирії, Іспанії або Єгипту. Музичний інструментарій римляни також запозичили в інших народів: грецькі ліра, арфа, флейта, кіфара, єгипетський систр, а також труба та волинка. Танці, що виконувалися в Давньому Римі, мали грецьке або сирійське походження.
Культурна спадщина давньоримської цивілізації мала великий вплив на подальший розвиток всесвітньої культури та мистецтва.
Домашнє завдання: Дайте відповідь на запитання.
1. Що ви знаєте про міфологію давніх римлян?
2. У яких пам’ятках архітектури уславлена  міць Римської держави?
3. Як ви думаєте, чи є в пам’ятках римської архітектури елементи грецького мистецтва?
4. Назвіть відомі вам архітектурні споруди Давнього Риму.
5. У чому полягає особливість римського скульптурного портрету?
Тестове завдання: Оберіть правильну відповідь.
1. У якій споруді Давнього Риму відбувалися бої гладіаторів?
	а) у Колізеї; б) у Пантеоні; в) у Термах; г) на Форумі.
2. Яке з понять у цих логічних рядках є зайвим?
	а) Юпітер, Юнона, Гера, Янус, Амур, Діана;
б) Пантеон, Колізей, Парфенон, Форум, Терми.
3. Які відомі архітектурні споруди Давнього Риму зображені на цих ілюстраціях?
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Тема 5. Стародавнє мистецтво на території України

Що ми будемо вивчати. Ця тема познайомить вас із основними етапами розвитку давнього мистецтва нашої країни: первісний наскельний живопис, мистецтво трипільської та скіфської культур, міфологія давніх слов’ян-язичників, античне мистецтво Причорномор’я.
Що треба запам’ятати. Тривале існування давньої художньої культури України на перетині різних культурних шляхів зумовило її самобутність і яскравий розвиток. Терміни: меандр, петрогліфи, трипільська культура, «звіриний стиль», пектораль, агони, святилище, капища, ідоли, кумири, світове древо. Імена язичницьких богів давніх слов’ян.

Стародавнє мистецтво нашої країни — це унікальне явище світової історії, яке в яскравій палітрі мистецьких видів та жанрів втілює характерні риси українського народу: емоційність, ліричність, героїзм, життєвий оптимізм та гумор. 
Головне джерело пізнання мистецтва найдавніших часів — це археологічні знахідки. Найстаріші пам’ятки, відкриті на Україні, датуються XXV-X тис. до  н. е. Вони свідчать, що найдавнішим видом художньої діяльності було декоративно-прикладне (ужиткове) мистецтво. Люди завжди прагнули прикрашати себе, своє житло та речі, якими користувалися. Простий малюнок із рисок, крапок та заглиблення з часом ставав дедалі складнішим й утворював орнамент.
Перші зразки образотворчого і музичного мистецтва наших далеких предків були виявлені на Чернігівщині, де під час археологічних розкопувань було знайдено залишки музичних інструментів, знаряддя праці, статуетки. Майже всі вироби прикрашені складними геометричними візерунками. Серед них зразки найдавнішого в світі орнаменту — меандру (орнамент у вигляді ламаної або кривої лінії). Згодом меандр набув особливої популярності в мистецтві Давньої Греції. 
Унікальною пам’яткою наскельного живопису наших предків є Кам’яна Могила поблизу м. Мелітополя. Цей величезний пагорб з пісковику заввишки 12 м містить велику кількість гротів та печер. В них збереглося понад три тисячі так званих петрогліфів — зображень тварин, висічених на кам’яних стінах. Тут можна побачити не лише поодинокі фігури, а й багатофігурні зображення. Кам’яна Могила була святилищем, де здійснювалися ритуали мисливської магії.
Археологічні знахідки на території с. Трипілля на Київщині відкрили світові славнозвісну трипільську культуру. Взагалі, український народ можна вважати спадкоємцем великої трипільської культури, що постала на величезних теренах Подніпров’я за часів єгипетських фараонів (V-III тис. до н. е.). Мистецтво набуло в ній значного розвитку. Особливу увагу привертають до себе вироби із кераміки, форми та розміри яких надзвичайно різноманітні. Вироби трипільської кераміки прикрашалися гарним яскравим орнаментом із використанням спіралі, смуги, кола, що символізували природні явища, божества, від яких залежало життя людей. Дуже цікаві невеликі скульптурні вироби трипільців — фігури жінок і свійських тварин. [image: ]
Войовничі кочові племена скіфів, які мали іранське походження, переселилися у південноукраїнські степи з Азії у I ст. до н. е. Їхнє багате й різноманітне мистецтво стало однією з найцікавіших сторінок культури нашої країни. Високого рівня розвитку у скіфів досягли архітектура, скульптура, живопис, декоративно-прикладне мистецтво. Звичайні побутові речі вони прикрашали складними, майстерно виконаними орнаментами. Переважно це зображення реальних та фантастичних тварин. Цим орнаментам надавалося магічного значення. Наприклад, скіфський воїн вірив, що зображення на його зброї та одязі хижого звіра надасть йому відповідних рис, а отже, допоможе в бою.
Яку ж назву дістав такий тип орнаменту? Його стали називати «звіриним» стилем. Найбільше уславилися скіфи ювелірними прикрасами з дорогоцінних металів, які вражають вишуканою красою та надзвичайно високою майстерністю виконання. На багатьох із них зображено сцени з життя скіфських племен настільки точно, що за ними можна вивчати життя й побут цього народу. До найвідоміших творів скіфського мистецтва належить золота пектораль (нашийна жіноча прикраса) з Товстої Могили, золотий гребінь з кургану Солоха, срібна амфора з кургану Чортомлик.[image: ]
Значний вплив на весь стародавній світ, на культуру скіфів та слов’ян, мала античність — колиска європейської цивілізації. У VI ст. до  н. е. на території сучасної України існувала давньогрецька цивілізація. У Причорномор’ї греки заснували античні міста-поліси: Ольвію (м. Миколаїв), Херсонес (м. Севастополь) та Пантікапей (м. Керч), що став столицею Боспорської держави. Так мистецтво Еллади і легендарного Риму з їх культом краси й досконалості, сприяли становленню культури прадавнього населення нашої країни.
Провідним видом образотворчого мистецтва цих античних полісів була скульптура, якою прикрашали площі й будівлі міст. Вона втілювала прекрасні образи богів, героїв, ідеал досконалої, гармонійно розвиненої людини. Вагоме місце посідав також монументальний живопис. Різноманітні розписи прикрашали громадські й житлові будівлі. Це були портрети, міфологічні сюжети та сцени з реального життя. На територіях, заселених греками, велике значення в житті людей мала музика, танець і спів. Під час релігійних свят проходили агони — змагання поетів, співаків і музикантів. 
Основою культури будь-якого народу є його світогляд. А якою ж була картина світу наших далеких предків? Вона ґрунтувалась на поклонінні Матері-Землі і усьому живому: сонцю, воді, рослинам, тваринам і птахам. Це була, так звана, язичницька міфологія. До священного пантеону належали бог грому і блискавок Перун, боги сонця Хорс, Сварог і Дажбог (покровитель тепла і добробуту), бог вітру Стрибог, бог рослинності Симаргл, бог худоби Велес та ін. Наприкінці грудня, коли прибуває день, величали веселого бога світла Коляду, в кінці зими проводжали Масляну, а в середині літа вшановували бога земних плодів Купалу. У любові і сімейному добробуті допомагали богиня Лада та її син Лель. У лісах господарював Лісовик, у воді — Водяник, а за домом доглядав Домовик. Поряд з обожнюванням природи, давні слов’яни поклонялися духам предків — «дідам». [image: ]
У святилищах та капищах (так називали місця, де відбувалися відправи релігійних обрядів) вони ставили стовбуваті статуї богів —  так звані, ідоли або кумири. Найвідоміший з них — Святовіт, знайдений у річці Збруч на Тернопільщині. У цій статуї відображена ціла система язичницького світогляду.
 Уявлення наших пращурів-слов’ян втілилися також в образі світового дерева. Воно символізувало три царства: небо символізувало гілля, землю — стовбур і підземелля — коріння. У народних обрядах квітуче дерево значило життя, а всохле — смерть.
Один із відомих міфів наших предків — це міф про створення світу із золотого яйця-райця, яке знесла Жар-птиця. Образ яйця — джерела світла, тепла, весняного пробудження природи відображено у символіці давніх писанок. Так народ вшановував символ родючості та творчої сили.
Скарбницею народних вірувань, звичаїв та обрядів нашого народу стали українські вишиванки. Численні орнаментальні зображення тварин, птахів, рослин, дерев, квітів стверджують, що наші предки обожнювали їх, опоетизовували природу не лише у фольклорі, а і в декоративному мистецтві. Наприклад, рушники з вишитими зображеннями голубів, півнів, коней, хрестиків тощо, були своєрідними оберегами, що захищали людину від злих сил. Вагоме значення мала й кольорова символіка (червоний — любов, жага, світло, боротьба; чорний — смуток, нещастя, горе, смерть; зелений — весна, буяння, оновлення, життя тощо). Зображення Сонця, Берегині, Дерева життя, вишиті на тканині, є ще одним свідченням глибокої шаноби наших пращурів до Сонця, Матері, як могутніх, святих і життєдайних основ усього існуючого на землі.
Після запровадження християнства язичницьке мистецтво не зникло безслідно, воно продовжувало існувати поряд із християнським мистецтвом. 
Домашнє завдання: Дайте відповідь на запитання.
1. Які види мистецтва вважають найдавнішими?
2. Які функції виконували твори мистецтва у доісторичні часи?
3. Назвіть характерні ознаки трипільської культури.
4. У чому полягають особливості мистецтва скіфів? Що таке «звіриний» стиль?
5. Який вплив мала антична культура на розвиток стародавнього мистецтва нашої країни?
6. Що ви знаєте про міфологію наших предків, слов’ян-язичників? 
Тестове завдання: Який із цих виробів, на вашу думку, належить до зразків скіфського мистецтва?[image: ][image: ][image: ]

Тема 6. Античний театр

Що ми будемо вивчати. Ця тема розповість про побудову античного театру; про те, де і як давали свої вистави актори античного світу. Ви довідаєтесь кого і за що називали «батьками театру», а також які види театру існували в античному світі.
Що треба запам’ятати. Терміни: орхестра, театрон, скена, хітон, котурни, Мельпомена, Талія, міми, сатири, ателлани, голосники, бестіарії, навмахії. Імена великих давньогрецьких драматургів: Есхіл, Софокл, Евріпід, Арістофан. Імена римських драматургів: Плавт, Теренцій.

Античним театром називають театральне мистецтво Давньої Греції, Давнього Риму та країн Близького Сходу. Його історія охоплює ціле тисячоліття (VI-V ст. до  н. е.) Це час зародження європейського театрального мистецтва: з’явилася драматургія, основні театральні жанри й акторське мистецтво.
Античному мистецтву дали життя Свята врожаю та Діонісії. Перший театр з’явився в VI столітті до н. е. в Афінах. Складався він з орхестри, місць для глядачів «театрону», і скени. Орхестра — це круглий майданчик, на якому виступали актори й хор. Місця для глядачів знаходились на схилах пагорбів, а поруч розташовувалася скена — споруда, де перевдягалися актори, і звідки вони виходили до глядачів.
Давньогрецький театр був установою громадською та утримувався державою. Акторами могли бути лише чоловіки. Вони володіли технікою читання, мистецтвом співу і танцю. Актор виходив на орхестру в масці, а на ногах у нього були котурни — черевики на високій підошві. Колір одягу визначався характером образу: в хітонах синього кольору (одяг греків, який нагадував сорочку з напуском, підперезану поясом) були невдахи, а вбрання героїв і щасливців прикрашалися золотими й пурпурними смугами. Рухи акторів були плавними та величними.[image: ]
Попервах дію в давньогрецькому театрі вели хор і один актор, який водночас був і драматургом, автором тексту. Покровительками театру вважалися муза трагедії Мельпомена і муза комедії Талія.[image: ]
Родоначальником класичної давньогрецької трагедії вважають Есхіла (525-456 рр. до н. е.), який ввів у виставу другого актора, тож театральна дія стала більш динамічною. Він створював образи богоборців і тираноборців («Прикутий Прометей»), недарма його називають «Батьком трагедії».
Драматург Софокл (496-406 рр. до  н. е.) уводить ще одного актора, зменшує роль хору, і театральна дія ще більш ускладнюється. Герої Софокла завжди на роздоріжжі добра і зла, вони самі борються за свої ідеали. Крім того, Софокл першим з давньогрецьких драматургів почав використовувати в театрі декорації.[image: ]
Третій великий давньогрецький драматург — Евріпід (480-406 рр. до н. е.). Він звернувся до реального людського життя та його протиріч. Міфологічні образи він пов’язував з подіями сучасності. Евріпід вперше показав у театрі сцени божевілля і смерті, а також використав нові технічні засоби — різні піднімальні механізми.[image: ]
В античному театрі виникли основні жанри театру: трагедія, комедія, драма і пантоміма. 
Розвиток давньогрецької демократії призвів до появи комедій Арістофана (445-358 рр. до н. е.) У його комедіях діють шахраї, крутії, користолюбці, а позитивні герої — прості хлібороби. Але головний герой його комедій — караючий сміх. У своїй творчості Арістофан спирався на традиції мімів, які користалися особливою популярністю у Давньому Римі. 
Міми — невеликі сценки на побутові, сатиричні та пародійні теми, які відбувалися на дерев’яних підмостках. У мімах актори виступали без масок, декорацій та орхестри.
На відміну від Греції, у Давньому Римі театр не був пов'язаний з релігійними обрядами. Першими давньоримськими акторами були етруски. Вони представляли жартівливі імпровізації — сатири і ателлани. 
Римські актори походили з рабів або переселенців, і їхнє становище було тяжким та принизливим. Лише згодом ставлення до акторів змінилося.
Театри Давнього Риму за своєю конструкцією теж значно відрізнялись від грецьких: їх будували дерев’яними, з критим верхом та голосниками — так називали вбудовані мідні чи глиняні посудини для поліпшення акустики. У римському театрі вперше з’явилася завіса. 
Найбільш відомі імена римських драматургів — Плавт і Теренцій, вони писали в основному комедії. 
Дуже часто видовища Давнього Рима носили жорстокий і кривавий характер — це гладіаторські бої, бестіарії та навмахії. Бестіарії — це бій людини (нерідко беззбройної) зі звіром, а навмахії — морські бої на штучних водоймах.
Домашнє завдання: Дайте відповідь на запитання.
1. Яке значення мав театр у житті давньогрецького суспільства?
2. Назвіть найбільш видатних драматургів античного театру та їх твори.
Тестове завдання: [image: ]
1. Що ви знаєте про побудову античного 
театру?
          


Тема 7. Епоха Середньовіччя у Західній Європі

Що ми будемо вивчати. Ця тема розповість про особливості середньовічного мистецтва і культури.
Що треба запам’ятати. Терміни: Середньовіччя, мініатюри, романський стиль, готичний стиль, лицарський замок, монастирський ансамбль, склепіння, стрілчаста арка, нервюри, контрфорс, аркбутан, шпиль, вітраж, вимперг, краб, шпалери.

У IV ст. н. е. почалося Велике переселення народів. Десятки різних племен з Північної Європи і Азії вторглися до території Давнього Рима. У 395 роцi Римська імперія припинила своє існування, вона виявилася неспроможною протистояти натиску кочових племен, яких римляни називали варварами.
На руїнах Давнього Риму виникли варварські держави. Настало Середньовіччя — історична епоха, що іде за Давнім світом і передує Епосі Відродження. Епоха Середніх віків тривала 12 сторіч. Культура, яку принесли варвари, була нижчою за римську: вони поклонялися силам природи, виконували магічні обряди, не вміли будувати кам’яних будинків, примітивно зображували людину, але з винятковою майстерністю покривали орнаментом і різьбленням вироби з металу, дерева, кості. Найчастіше зображувалися фантастичні звірі та птахи. Тому цей стиль називають «звіриним» або тератологічним, тобто «дивовижним».
В процесі розвитку феодальних відносин у європейських народів відбувається формування середньовічної культури та мистецтва. Величезну роль у середньовічному суспільстві мала нова релігія християнство та її найважливіший принцип: рівність всіх перед Богом. Середньовіччя наслідувало з античного світу багато ремісничих навичок: прийоми будівництва храмів, створення мозаїк, фресок, книг.
В епоху правління Карла Великого (768-814 рр.) розгорнулося кам’яне будівництво, створювалися рукописні книги із ілюстраціями-мініатюрами, на яких були майстерно зображені людські фігури, пейзажі, споруди. Вони виконувалися пером, темперою, гуашшю, золотом. Будівельники і художники каролінгської епохи (так називають часи царювання Карла Великого та його династії) вважали античні шедеври зразком для своєї творчості. З архітектурних пам’яток того часу збереглася Аахенська капела, гробниця короля Теодоріха у Равенні, ворота монастиря в Лорші. Вся культура знаходилась під впливом церкви і християнських уявлень про світ. 
Архітектурні стилі середньовіччя
На початку XI століття по всій Європі розгорнулося будівництво кам’яних будинків. У розвитку європейської архітектури раннього середньовіччя можна виділити два архітектурних стилі: романський (XI-XII ст.) і готичний (XIII-XV ст.) [image: ]
Романською звичайно називають західноєвропейську архітектуру XI-XIII століть, оскільки вона успадкувала деякі риси римської архітектури, а також була поширена серед романських народів. Цей архітектурний стиль є найбільш раннім етапом розвитку західноєвропейської архітектури. Основними типами архітектурних споруд були лицарський замок, монастирський ансамбль, храм. У період феодальних міжусобиць кам’яні споруди відігравали роль фортець, тому мали масивні товсті стіни, вузькі вікна та високі вежі для спостережень за ворогом. 
 Замки будувалися на високих пагорбах, укосах рік, обносилися стіною та ровом. З ними контрастували невибагливі житла селян. Замки завжди будувалися в таких місцях, які були зручні для оборони, та складалися із широких круглих веж із зубчастими платформами.
 Зубчасті галереї з’єднували між собою вежі замка, в яких були прорізані  вікна, незвичайні за формою: круглі, чотирикутні, у вигляді очей, вух або трилисника. Вхід у замок захищався палісадами, ровами, бійницями та амбразурами в стінах. 
Розвиток романського стилю був тісно пов'язаний з діяльністю монастирів, тому його нерідко називали монастирським. Архітектура монастирського собору завжди відрізнялась монументальністю, тут працювали майстри-ремісники, сюди стікались численні прочани.[image: ]
Романські храми і сьогодні вражають своєю міццю, масивними і важкими стінами. Їх архітектура завжди була пов’язана з християнським світобаченням, відображала основну ідею християнського вчення: людина може заслужити щастя лише через спокутування своїх гріхів. Тому важка хода опорних стовпів центральної затемненої частини храму вела середньовічного парафіянина  до яскраво освітленого вівтаря.
Скульптура романського храму тісно пов’язана з архітектурою, її головне призначення — прикрашати, просвітлювати, вражати і виховувати.[image: ]
З другої половини XII ст. середньовічне місто стає центром економічного, політичного, культурного життя, а також осередком поширення готичної архітектури. Спочатку споруджувались оборонні стіни, в центрі міста зводився собор і будинок міського самоврядування — ратуша. Засим починалось будівництво будинків і мостів. У зв’язку з високим коштом землі, архітектурні споруди росли угору, з’являлися виступи поверхів, еркерів. [image: ]
 Міський собор був не лише найбiльшою церквою міста, але і його суспільним центром. Всім своїм виглядом він символізував значення міста, був головною ознакою його могутності та значимості.. У соборі відбувалися урочисті богослужіння, вимовлялися проповіді, перед храмом розігрувалися театралізовані дійства. Необхідність будівництва гігантських храмів для міст, які швидко розросталися, вимагала вдосконалення будівельних конструкцій. Вирішенні цієї задачі починається з найбільш складного елементу собору — склепіння. Готичні архітектори сміливо вводять стрільчасту арку і нові архітектурні елементи — нервюри. З’явилися так звані контрфорси й аркбутани — найважливіші елементи у загальній системі рівноваги споруди. Аркбутани — це «похилі» арки, які з’єднуються з основою склепіння, а контрфорси — опорні стовпи. Вежа готичного собору завершується тонким шпилем. 
Людина Середньовіччя сприймала світло, як уособлення божества, тому неодмінним атрибутом готичного собору є вітражі. Блискучі картини з кольорового скла були вражаючими ілюстраціями Біблії. Загальна площа вітражів у кожному з соборів досягала багатьох сотень квадратних метрів. В них використовували скло різних забарвлень, але переважали червоно-вишневі, винні, пурпурні, а також сині тони. Шедевром середньовічного монументального живопису є вітражі Шартрського собору.[image: ]
Цей собор зведений з міцного піщанику, який  видобували у Шартрських каменоломнях. Деякі камені в нижній частині споруди досягають двох-трьох метрів довжини й одного метра висоти. Центральний фасад собору прикрашає галерея королів, а в північному порталі знаходиться знаменита скульптурна група «Зустріч Марії з Єлизаветою». 
Найвизначнішою пам’яткою ранньої французької готики є собор Нотр-Дам де Парі (собор Паризької Богоматері). Він був задуманий, як найбільший у країні, й відповідав своєю величчю значенню Парижа, як столиці Франції. Споруда могла вміщати до 9 тисяч чоловік. У конструктивному рішенні собору містяться всі ознаки готики — опори, нервюрні склепіння, аркбутани, що створює враження суцільного мереживного плетива. Разом з тим, у паризькому соборі присутні й деякі ознаки романської архітектури: опорні стовпи і хрестові склепіння. [image: ]
У XIII сторіччі були споруджені й інші славетні собори Франції. Так, наприклад, ажурний і пластичний Реймський собор (1212-1311), який будувався протягом 100 років. Тут можна спостерігати зовсім нові архітектурні форми: вімперги — трикутники, що виступають вперед на порталах будинку; нові обриси вікон і арок; значно збільшену кількість статуй і рельєфів в оздобленні собору. Вражає велика кількість архітектурних деталей: крабби (скручене листя), хрестоцвіти (стилізовані квітки, що увінчують шпилі), зображення плодів і різних фантастичних тварин.
Пізня готика відноситься до XIV-XV століть, її іноді називають пломеніючою, тому що декоративні форми споруд примхливо вигинаються та нагадують язики полум’я. Найбільшою готичною спорудою цього періоду є Кельнський собор. Це величезна споруда з п’ятьма нефами та двома колосальними вежами на західному фасаді.[image: ]

Скульптура й живопис Середньовіччя
Всі види середньовічного образотворчого мистецтва відрізнялися неймовірною барвистістю. Скульптура і живопис втілювали прагнення середньовічної людини, пригніченої негараздами життя, до небесної райської краси.
Скульптури зовні й всередині соборів відтворювали життя людини в земному та потойбічному світі. Середньовічні романські барельєфи і статуї зображували Христа, Богоматір, святих і навіть нечисту силу. Але поруч із ними могли перебувати образи кумоньок, які базікають під час проповіді; прочан, що б’ються, підбурювані дияволом; користолюбних ченців, які продають душу дияволові за почесті та владу. Були поширені епізоди з життя біблійного царя Соломона, апостола Петра, діяння пророка Даниїла.
Залишаючись «Біблією для неписьменних», образотворче мистецтво наставляло людину на шлях праведний, але в той же час і залякувало його. В середньовічних соборах можна побачити скульптурні зображення всіляких страждань і картин Страшного суду. Ці рельєфи настільки вражали глядачів своєю емоційностю, що їх називали застиглим у камені вихором пристрастей. Пофарбування окремих частин скульптури (зіниць, губ, волосся) робило ці твори мистецтва ще більш реальними й значущими. А подовжені пропорції у зображенні людей пов’язані із прагненням середньовічних художників відбити, насамперед, духовний світ людини.
Фресковий розпис стін романських соборів, пофарбування капітелей колон доповнювалось вівтарними образами, які відрізнялися жвавістю пози і виразністю жесту. Вони писалися на дошках яскравими фарбами та прикрашалися визолоченими скульптурами.
У готичних соборах романські барельєфи замінили горельєфи. По обидва боки від дверей були встановлені статуї-колони старозавітних царів, пророків, святих, ангелів, персонажів євангельських притч. У оздобленні інтер’єру готичного храму скульптурі відводилось незначне місце. Але великого значення набув монументальний живопис — мистецтво вітражу. Людина потрапляла у стихію райдужного мерехтіння вітражів і плит підлоги. Склепіння забарвлювалися в темно-синій колір, на якому переплетення нервюр ще більше підкреслювало глибину простору. Колони розписувалися всілякими візерунками, наприклад, королівськими ліліями на синьому і червоному тлі. Для поглинання світлових відблисків використовувалися також вовняні килими «шпалери». Найбільш барвистими серед них були, так звані, мільфльори (від французького «mille fleurs» — «тисяча квітів») із зображенням фігур на темному тлі, суцільно засіяному квітами. Готичний храм був вищим втіленням прагнення середньовічної людини до краси.
Домашнє завдання: Дайте відповідь на запитання.
1. Які архітектурні стилі склалися в епоху Середніх віків?
2. Які типи романських споруд ви знаєте?
3. Назвіть основні елементи готичної архітектури.
4. Що ви можете сказати про живопис і скульптуру романських і готичних храмів?
Тестові завдання: Підкресліть правильну відповідь. 
1. Який тип склепіння був створений готичними архітекторами?
а) хрестовий;      б) циліндричний;     в) нервюрний. 
2. Як називаються опорні стовпи в готичних спорудах?
а) аркбутани;      б) вімперги;             в) контрфорси.
3. Який архітектурний стиль середньовічної Європи з’явився пізніше?
а) готичний;       б) візантійський;      в) романський.
4. Який вид скульптури був нехарактерним для готичних соборів?
а) статуї;             б) горельєфи;            в) барельєфи.
5. Які архітектурні деталі  середньовічного собору зображено на малюнках?
  [image: ][image: ]











Тема 8. Музика і театр в епоху середніх віків

Що ми будемо вивчати. Ця тема розповість про особливості розвитку західноєвропейської музики і театру в епоху Середньовіччя; про їх форми, види та жанри. 
Що треба запам’ятати. Терміни: трубадур, трувер, міннезінгер, кондукт, мотет, фабліо, новели, шванки. Назви середньовічних акторів: блазень, скоморох, шпільман, жонглер. Назви видів і форм середньовічного театру: літургійна драма, напівлітургійна драма, міракль, містерія, мораліте, фарс.

 Основою духовного життя людей в епоху середніх століть стало християнство, і всі види мистецтва (архітектура, скульптура, ікони, мозаїки, фрески) відповідали законам християнського богослужіння. У музичного мистецтва було, мабуть, найбільш складне завдання: допомогти людині, яка молиться, забути про особисті почуття, повсякденні турботи, і цілком зосередитися на тому, що відкривають біблійні тексти та церковні таїнства. Довгий час у церквах та соборах звучали лише одноголосні співи. Багатоголосну музику стали складати, починаючи з XII сторіччя. Вона не тільки виражала важливі богословські ідеї, але й розкривала багатство людської думки. Багатоголосся викликало до життя такі музичні жанри, як кондукт і мотет. У жанрі кондукта (від латинського «кондуктус» — «ведучий») писали твори для супроводу врочистих церемоній, а в мотеті (від французького «мот» — «слово») кожному голосу відповідав свій текст. Розквіту професійної музики сприяв винахід ченця Гвідо з міста Ареццо, який створив систему лінійної нотації (коли ноти записуються на п’яти лініях нотного стану). В цей же час з’явилися і назви для основних звуків: Ut, Re, Mi, Fa, Sol, La. Це були початкові склади перших рядків латинського гімну на честь Святого Іоанна. Пізніше склад Ut замінили на склад Dо, а потім дали назву ще одному звуку Si — за першими літерами імені апостола Святого Іоанна.
Починаючи з VII століття, у католицькому богослужінні важливу роль почав відігравати орган та інші музичні інструменти. [image: ]
Розвиток світської музики в епоху Середньовіччя був пов'язаний з лицарською любовною поезією. Тоді сформувалася творчість поетів і співаків — трубадурів, труверів, мінезингерів. Вони були людьми різного походження, як простолюдинами, так і аристократами, але незалежно від соціальної приналежності всі вони оспівували шляхетне та щире кохання. 
Формування жанрів світської музики відбувалося на основі народних традицій. Головними виконавцями народної музики в містах були мандрівні актори. Називали цих артистів по-різному: у Росії — блазні, скоморохи, у Німеччині — шпільмани, у Франції — жонглери, в Італії — міми. Вони демонстрували фокуси, розповідали цікаві історії, грали на різних інструментах, були канатохідцями, дресувальниками та акробатами. А італійські міми продовжували традиції давньоримського театру в нових соціальних умовах. Мандрівні актори виконували сатиричні пісні та сценки, в яких висміювали служителів церкви. Ці вистави називалися фабліо, новели, шванки, і довгий час вони залишалися єдиним видом театральних видовищ. 
Служителі церкви ставилися до цих вистав насторожено, бо були впевнені, що всі мандрівні актори або язичники, або безбожники. Народна творчість втілювала як світлі, так і темні сторони душі середньовічної людини: нестриманість, різкість, здатність легко забувати про високі ідеї християнства. Тому церква засуджувала вистави бродячих акторів, які ще не можна було назвати театром у сучасному розумінні цього слова. 
Середньовічний театр зародився у лоні церкви, і тому його називають релігійним. Служба в середньовічних храмах здійснювалась на латинській мовою, незрозумілій для багатьох віруючих. Щоб наблизити богослужіння до театрального дійства, розігрувалися деякі епізоди Священного Писання. Так виникла перша форма релігійного театру — літургійна драма. Місцем вистави був вівтар.
У другій половині XII ст. з’явилася напівлітургійна драма, яка  розігрувалася у різдвяні й великодні свята, але не всередині храму, а на його сходах. Дія у цих виставах могла відбуватися на землі, небесах і навіть у пеклі, де образи нечистої сили відтворювали світські особи. 
У XIII столітті з’явився новий вид вистав на релігійну тему — інсценувалися легенди про чудеса, здійснені Матір'ю Божою та святими. Такі спектаклі називали міраклями, адже в перекладі з латини це слово означає «чудо».
Але більш за все середньовічна публіка любила містерію — цей вид релігійного театру виник у XIV столітті. Містерії були частиною різдвяних і великодніх свят, вони розігрувалися на центральній площі. Вони писалися на релігійні й історичні сюжети, і діяли в них не тільки біблійні персонажі, але й народні герої. Обов’язковими учасниками містерій були блазні-скоморохи. 
Виконання містерій перетворювалося в грандіозну гру, яка тривала іноді близько місяця, та захоплювала і акторів, і глядачів. Адже участь у містерії була досить почесною справою, іноді за роль слід було заплатити встановлену владою суму. У XV столітті за присутність на театральній виставі ввели плату.
В Англії та Франції з XV століття стали грати п’єси «мораліте». Вони обов’язково містили яку-небудь мораль, повчання (звідси і назва жанру). Персонажами цих п’єс були такі поняття як Добро, Зло, Глупота, Жадібність. Герої діяли як живі люди: сперечалися, засмучувалися, раділи.
У Середні віки розвивався не тільки релігійний театр, навіть народні свята були театралізованими. Сюжети карнавальних дійств стали основою особливого виду театральної вистави — фарсу. Колись на святах весни обрядовою стравою був фарш — розрубане на дрібні частини м’ясо. Звідси й походить назва жанру. 
Наприкінці епохи Середньовіччя спостерігається зближення церковних і світських жанрів, та народження нового виду театру — театру епохи Відродження.
Домашнє завдання: Дайте відповідь на запитання.
1. Що ви знаєте про творчість середньовічних музикантів?
2. Як називали акторів у різних країнах середньовічної Європи?
3. Які ви знаєте види середньовічного театру?
4. Який з них був найбільш улюбленим і популярним?
Тестове завдання: 1. Про який вид театру йде мова в наступному фрагменті тексту?
а) «Ці вистави обов’язково містили якусь мораль, повчання. Персонажами п’єс були такі поняття як Добро, Зло, Дурість, Жадібність. Герої діяли як живі люди: сперечалися, засмучувалися, раділи».
б)  «Ці вистави розігрувалися вже не всередині храму, а на його сходах. Вони відбувалися у різдвяні й великодні свята, а дія могла відбуватися і на землі, і на небесах, і навіть у пеклі».
2. Що ви можете розповісти про традиції мімів?
3. На цих середньовічних гравюрах ви бачите: міннезінгерів Ганса Сакса, Тіля Уленшпігеля та ченця Гвідо Аретинського. Що ви можете розповісти про них? [image: ][image: ]
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Тема 9. Мистецтво Візантії

Що ми будемо вивчати. Ця тема познайомить вас із основними художніми досягненнями держави Візантії, у якій християнство було проголошено державною релігією. Ви довідаєтесь про чудове храмове будівництво Візантії та правила іконопису. 
Що треба запам’ятати. Назви видатних творів візантійської архітектури: храм Святої Софії, Форум, іподром, «Тисяча й одна колона», Августейон. Іконографічні типи: Христос Пантократор, Оранта. Терміни: хрестово-купольний храм, базиліка, інтер’єр, мініатюра, церемоніал, гімн, тропар, кондак, антифон, невми, Акафіст, пергамент, апсида.

У 395 році Велика Римська імперія була розділена на дві частини — Західну та Східну. Перша з них впала під натиском германських племен, а друга, Візантійська імперія, прожила ще ціле тисячоріччя, повне нищівних поразок і світової слави.
Візантійська культура — невід’ємна частина європейської культури середніх віків. Вигідне в торговельному відношенні місце розташування Візантійської імперії, між Європою й Азією, сприяло розвитку торгівлі з багатьма країнами світу. До складу Візантії входили Балканський півострів, Мала Азія, Сирія, Палестина, Єгипет, Крит, Кіпр, частина Месопотамії, Вірменії та Криму.
У 330 році імператор Костянтин заснував столицю Східної Римської імперії місто Константинополь, яке своєю пишнотою повинне було затьмарити Рим. Гігантський імператорський палац було розташовано на величезній площі Августейоні. Поруч знаходився будинок Сенату, Форум та іподром — центр культурного і громадського життя міста.
Імператор Костянтин проголосив християнство державною релігією. Тепер християни могли мати свої храми і відкрито вести в них богослужіння. Храми будувалися хрестово-купольні та базиліки. Хрестово-купольний храм — це будівля, в центрі якої лежить архітектурний хрест, а над ним піднімається купол. Базиліка — це споруда, що має форму витягнутого прямокутника, поділеного всередині двома поздовжніми рядами колон. Зовнішній вигляд цих храмових споруд вражав гладдю стін, а внутрішню частину храму, інтер’єр, прикрашали мозаїками та скульптурними рельєфами. Саме у візантійських храмах з’явились і перші ікони. Візантійські іконописці склали певні правила написання ікон, сформували візантійський стиль іконопису. Але у Візантії серед послідовників Христа було багато жителів Сходу, чиї традиції не дозволяли зображувати людей. Супротивники іконопису стверджували, що не можна малювати образ Спасителя, Богоматері та святих. Тому в 730 році імператор Візантії Лев III видав указ, який забороняв поклонятися іконам. Почався період іконоборства, що тривав близько 100 років і буяв драматичними подіями: знищенням ікон та їхніх прихильників. На місці розташування ікон у храмах з’явилися квіти, розписи, орнаменти. В 843 році іконопоклоніння було відновлено. [image: ]
Встановлення християнської релігії сприяло поширенню християнських книг. Імператор Костянтин наказав виготовити 50 екземплярів Євангелія. А розвиток наук сприяв поширенню світських книг, які створювалися в монастирях. Для виготовлення книг замість тендітного папірусу стали використовувати оброблену шкіру телят і ягнят — пергамент, який добре вбирав фарбу-«мініум». Невеликі малюнки, виконані такою фарбою, стали називатися мініатюрами. 
Зміцненню влади імператора також сприяло багатство церемоніалу (так називали послідовність дій під час урочистих подій). Тільки імператор мав право носити пурпурне вбрання, він підписувався лише пурпурним чорнилом, а його спадкоємці з’являлись на світ у пурпурній кімнаті.
Під час урочистих церемоній у палацах і храмах звучала музика, світська і духовна. У Візантійській імперії вперше з’явилися музичні жанри, що одержали широкий розвиток у наступні історичні епохи: гімни, тропарі, кондаки, антифони. Гімн — урочиста пісня. Тропар і кондак — різновиди хвалебної молитви. Антифони — музичні фрагменти, які по черзі виконували два склади церковного хору, що перебували по різні сторони від вівтаря. Вони записувалися спеціальними нотними знаками, які називалися невми. Історія зберегла імена видатних діячів візантійської культури — це композитор Іоанн Дамаскін і поет Роман Солодкоспівець, який написав безліч урочистих співів, серед яких 24 гімни на честь Богоматері — Акафіст.[image: ]
Розквіт візантійського мистецтва пов’язують з часом правління імператора Юстиніана (527-565 рр.) — видатного державного діяча, блискуче освіченої людини. Грандіозного розмаху досягнуло в цей час будівництво: були зведені храми, палаци, оборонні споруди, порти, дамби. Інженерні досягнення Юстиніана демонструє величезна цистерна «Тисяча й одна колона», висотою 12,4 м. Тоді ж була побудована і найбільш визначна архітектурна споруда — грандіозний собор Святої Софії у Константинополі. Софія — символ Божої премудрості. Під керівництвом архітекторів Анфімія та Ісідора будівництво храму було завершено за 5 років. Собор призначався для патріарших та імператорських церемоній, він розташовувався в центрі міста, на високому пагорбі. Про цей храм склали легенду, що його величезний купол підвішений золотими ланцюгами до неба. Цей купол, який прорізають 40 вікон, став шедевром архітектурної думки того часу. Внутрішнє оздоблення храму вражало блиском мармурових стін, мерехтінням золотих мозаїк. Була досягнута повна єдність фресок, мозаїк, скульптурних рельєфів з архітектурою.
У Візантії склалася також струнка система розписів храму. Купол відводився для зображення Христа Пантократора, або Вседержителя, а в апсиді, вівтарній частині храму, перебувало зображення Богоматері Оранти з простягнутими у молитві руками.
Чудово виконані мозаїки збереглися у церкві Сан-Вітале в м. Равенні. [image: ]
Тисячолітня доля Візантійської імперії виявилася сумною — вона впала під натиском турецьких військ. Але протягом усього періоду середньовіччя мистецтво Візантії було зразком наслідування для багатьох європейських держав. 
Домашнє завдання: Дайте відповідь на запитання.
1. Які архітектурні споруди Візантії ви знаєте?
2. Які типи храмових споруджень склалися  у Візантії?
3. З чим пов'язаний рух іконоборства у Візантійській імперії?
4. Що ви знаєте про розвиток музики та літератури у Візантії?
Тестові завдання: Підкресліть правильну відповідь.
1. Який матеріал використовували у Візантії для виготовлення книг?
	а) пергамент; б) папірус; в) очерет.
2. Яке зображення знаходилось у купольній частині храму?
	а) Богоматір Оранта; б) Христос Пантократор; в) Спас у силах.
3. 	Які типи візантійських храмів зображені  на цих ілюстраціях?[image: ]
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Тема 10. Іконопис та іконографія


Що ми будемо вивчати: Зміст цієї теми розкриє вам символи й особливості релігійного мистецтва. Ви довідаєтесь про те, що таке ікона, її особливості та значення у християнському світі. [image: ]
Що треба запам’ятати: Основні типи іконописного зображення Богоматері та Ісуса Христа. Терміни: ікона, лінійна перспектива, левкас, іконографічний канон, прориси, оліфа, Палладії, мафорій, хітон, гіматій, типи Богородицьких ікон, іконографічні типи зображення Ісуса Христа, ізвод.

Слово «ікона» прийшло до нас із Греції, у перекладі на українську мову означає «образ». Святі ікони беруть свій початок в історії Старого Завіту. У Біблії ми читаємо, як Бог явив Мойсею з небес різні святині й наказав зробити подібні руками людини. 
Ікона — це витвір мистецтва особливого роду. З давніх-давен існував неписаний закон: допускати до іконопису тільки світлих і щирих у своїх помислах людей. Перед початком роботи над іконою майстер довго і ретельно готувався: старанно молився, дотримувався посту; вважалося, що рукою його керує Божа воля. На іконах ніколи не було імені автора, щоб не ввести майстра в оману і не спокушати до гордощів. Заняття іконописом вимагало від художника самопожертви і різних обмежень у житті. Головна мета його творчості — відобразити не своє особисте бачення біблійного героя або святого, а відбити духовну істину про Божий світ. 
Іконописці Візантії виявили, що сплощення фігур, зображення лише обрисів і силуетів робить персонажі безтілесними, подібними до ангелів. А однотонна площина, покрита мерехтливою позолотою, нагадує про сяйво Божого світла. Перед іконою був не глядач, а молільник, тому закони лінійної перспективи (коли всі лінії на картині ніби сходяться за полотном і створюють ілюзію глибини зображення), були неприйнятні. Візантійські художники користувалися іншим прийомом — зворотною перспективою, коли всі зображені лінії сходяться не за площиною ікони, а перед нею, в очах молільника. Зображення було націлено на нього, воно немов йшло назустріч, разом із зображеними святими. Молільник включався у коло образів ікони і вона ставала для нього вікном у таємничий світ.
Ікони писали на дошках: у Візантії — на важких кипарисових, а у Давній Русі — на соснових та липових. Зверху дошку покривали крейдовим ґрунтом — левкасом, потім наносили контури малюнку. При цьому дотримувалися суворих правил, канону. Це стосувалося сюжетів і типів зображення святих. Часто художники використовували, так звані, зразки і прориси — контурні кальки. Вони не давали іконописцю збитися зі шляху істинного, дисциплінували його. 
Потім по написаних контурах писали темперою — фарбами, які розтирали на яєчному жовтку, тому вони були міцними і яскравими. А зверху ікону покривали оліфою (від грецького «масло»), речовиною на основі рослинного масла. 
Завжди в країнах християнського світу, мабуть, найбільш улюбленими і шанованими були ікони із зображенням Богоматері. У своїх молитвах християни звертаються до Пречистої, як до Матері Бога, але вірять також, що її материнська любов поширюється на кожного, хто потребує її допомоги. До Богородиці зверталися як до Заступниці держави, міста, монастирю. Ікони Богоматері ставали Палладіями, так називалися особливі охоронні ікони, котрим іконописці прагнули дати всю красу, ніжність, гідність, велич, на яку тільки була здатна їхня уява.[image: ]
Богородиця завжди зображувалася у пурпурному мафорії. Мафорій — це накидка або покривало жінок біблійного часу, він оторочений золотою окрайкою та прикрашений трьома зірками на чолі й плечах, які є символами чистоти. А пурпурний колір — це символ страждання й нагадування про царське походження, адже Марія походила з роду старозавітного царя Давида.
Існує декілька основних типів ікон Божої Матері, це «Оранта» — Та, що Молиться, «Одигітрія» — Та, що вказує путь, «Знамення», «Розчулення», «Заступниця». Всі інші ікони — це видозміни основних іконописних типів або, як кажуть іконописці, ізвод.
Часто в православних храмах ми можемо бачити ікони Богоматері Оранти, на грудях якої, у складках мафорію або в медальйоні, розміщено образ дитини-Спасителя. Такі ікони греки називали «Богоматір — Велика Панагія», тобто «Всесвята», адже дитина освячує її тіло. 
Перші ікони Христа і Матері Божої, за біблійним переказом, були написані апостолом Лукою, який був не тільки письменником і лікарем, але й живописцем. Саме це зображення Богородиці ми сьогодні називаємо іконою Володимирської Богоматері, і відноситься вона до іконографічного типу «Розчулення». Ікона передає повне ніжності спілкування Матері й Сина, показує всю повноту любові між Богом і Людиною. Божа Мати засмутилася, притискаючи до себе Сина. Вона знає, які страждання чекають на Нього. Ікона Володимирської Богоматері прославилася як чудотворна.[image: ]
Найвідоміші іконографічні типи зображення Ісуса Христа — це Спас Нерукотворний, Ісус Пантократор, що в перекладі з грецької означає «Вседержитель». Не менш відомою є ікона із зображенням Христа в оточенні сил земних і небесних, вона називається «Спас у силах».
Спас Нерукотворний — це один із найбільш шанованих образів Ісуса Христа. Саме його звичайно писали на прапорах військ, розміщували під воротами фортець і міст, над входами в храми та помешкання, оберігаючи християн від ворогів видимих та невидимих. Свято в його честь називають Спасом на полотні.[image: ]
Ми бачимо лице Ісуса Христа, зображене на полотнищі, верхні кінці якого зав’язані вузлами. Лик Ісуса підкорює тонкими, натхненними рисами обличчя, борода розділена надвоє, довге хвилясте волосся з прямим проділом.
Ісус Пантократор, або Вседержитель — це зображення нерідко знаходиться в купольній частині храму. На іконі Христос з’являється перед нами одягнений у гіматій (вбрання у вигляді сорочки) і хітон (одяг у вигляді плаща, накидки). Ми бачимо його таким, яким він був у часи свого проповідництва: волосся, що спускається на плечі, невеликі вуса, коротка борода. Правою рукою він благословляє нас, а лівою тримає Євангеліє. [image: ]
А ікона «Спас у силах» — це справжній богословський труд у фарбах, тому що містить багато релігійних символів.
Існує також безліч ікон, на яких зображено ангелів, святих, пророків і їхні діяння. Найвідомішими серед них є ікони із образами Іоанна Хрестителя, Миколи Чудотворця, Пантелеймона Цілителя, Архангела Михаїла, Архангела Гавриїла.
Домашнє завдання: Дайте відповідь на запитання.
1. Що таке ікона?
2. Що ви можете розповісти про історію виникнення іконопису, як біблійного жанру живопису?
3. Які іконографічні типи зображення Богоматері та Ісуса Христа ви знаєте?
4. Яка з ікон справила на вас найбільше враження?

Тема 11. Мистецтво Давньої Русі

Що ми будемо вивчати: Зміст цієї теми розкриє багатство та розмаїття давньоруського мистецтва. Ви довідаєтеся про те, як язичники Давньої Русі обрали нову віру і стали християнами. Познайомитеся з давньоруською архітектурою, основні пам’ятники якої споруджувалися на честь важливих історичних подій.
Що треба запам’ятати: Назви основних архітектурних пам’яток Давньої Русі. Терміни: гусла, кам’яний літопис, арка, циліндричне склепіння, хрестово-купольний храм, закомари, барабан, глава, купол, апсида, вівтар, неф, галерея. 

Своїм корінням давньоруське мистецтво сягає тих далеких часів, коли народ ще не знав християнства, поклонявся язичницьким богам і обожнював оточуючу природу. Урочисті релігійні обряди супроводжувалися музикою, танцями, співами. Давні слов’яни володіли грою на різних музичних інструментах, розповсюдженим був струнно-щипковий інструмент гусла. Далеко за межами Русі славилися своєю майстерністю роботи давньоруських ремісників: ювелірів, емалювальників, різьбярів по дереву. Будівельники Давньої Русі вміли зводити різні дерев’яні споруди — будинки, фортеці. Стрімкий зліт і розквіт давньоруського мистецтва пов’язують із прийняттям християнства. Перехід у нову віру і хрещення Русі відбулося під час правління київського князя Володимира Святославовича. Він був надзвичайною особистістю, мудрим політиком і відважним воїном. Племена русичів часто ворогували між собою через поклоніння різним язичницьким богам, а до того ж західноєвропейські держави неохоче встановлювали торговельні відносини з язичниками. Тому князь, з метою об’єднання народу і розвитку держави, вирішив прийняти на Русі єдину християнську віру за візантійським зразком.[image: ]
Після скидання язичницьких ідолів на Русі починається храмове будівництво. Князь Володимир запрошує з Візантії грецьких зодчих, як найбільш умілих і уславлених в усьому християнському світі. І незабаром вже не ідоли, а величні собори відзначали всі важливі події в історії Київської Русі. Тому і називають їх великим кам’яним літописом народу. Собор завжди був головною святинею міста. Його будували в центрі, на найвищому місці. Саме тут збиралися жителі навколишньої місцевості на церковні служби, читали князівські укази, проголошували важливі рішення. 
Основою давньоруських храмів були стіни, арка і склепіння. Дві опори і перекинута між ними кам’яна дуга — це арка. Якщо кілька арок поставити одна за одну, то утворюються дві стіни і склепіння. Таке склепіння називається циліндричним. А якщо одним таким склепінням перетнути інше, то в місці перехрещення буде хрестовий купол. Так утворився тип хрестово-купольного храму, у центрі якого знаходиться архітектурний хрест, а над ним піднімається купол. Усередині будівлі склепінні́ стіни замінюють товсті стовпи, а назовні склепіння виходять півколами — це закомари. Над стінами храму височіє глава. Її складають купол, схожий на богатирський шолом, і барабан, у якому розташовані вікна. Споруджують будівлю вівтарною частиною на схід,  назустріч сонцю. Зовні східну сторону легко впізнати по напівкруглих виступах, вони називаються апсиди. В них розміщується вівтар — найголовніша і найбільш таємна частина християнського храму.
На початку XI століття Київ придбав величний вигляд «матері міст руських». За свідченням іноземних мандрівників того часу, у Києві було більше чотирьохсот церков, його називали другим Царгородом, суперником Константинополя. Першим київським кам’яним храмом стала Десятинна церква, споруджена за наказом князя Володимира. Він особисто пожертвував на її будівництво десяту частину княжих доходів.
Час правління князя Володимира, а потім і його сина Ярослава Мудрого, був часом розквіту сили і могутності Київської держави. У 1037 році за наказом князя Ярослава Мудрого на тому місці, де була здобута перемога над печенігами, починається будівництво стін головного храму Києва — собору Святої Софії. Споруда являє собою п’ятинефовий храм, оточений з трьох сторін галереями. Така побудова характерна для візантійської архітектури, але собор вінчають тринадцять куполів — такої багатоголової композиції не знала жодна існуюча архітектура. Багатоголові куполи — це особливість руського дерев’яного зодчества.[image: ]
Внутрішній вигляд Софійського собору вражає своїм пишним та урочистим виглядом. З величезного центрального куполу на молільників спрямовані очі Христа Вседержителя (Пантократора). Його охороняють чотири ангели у вбранні візантійських імператорів. У склепінні головного вівтаря піднімається фігура Богоматері з простягнутими догори у молитві руками. Цей тип зображення називається Оранта — Та, що молиться. Зроблена з мозаїки, фігура Богоматері була названа киянами «Непорушною стіною», у ній бачили захисницю в боротьбі проти кочівників. У нижньому ряді соборних розписів зображено отців церкви. На жаль, багато фресок собору піддалися нищівному впливу часу.
Храмове будівництво розвивалося і в інших містах Давньої Русі. Новгород Великий був відділений багатьма верстами густих лісів від Києва, новгородці жили вільніше та більш багато. Довгий час у Новгороді існувала народна влада — віче, а татаро-монгольського ярма новгородці не знали. Все це визначило особливу долю міста і його мистецтва. Новгородські храми вирізнялися простотою і міцністю, будь-які прикраси новгородці вважали зайвими. Їх зачаровували могутні, сильні силуети. Прикладом тому є Софійський собор у Новгороді, побудований за прикладом Софійського собору у Києві. 
У XII столітті Київську Русь починають роздирати міжусобиці. Центр руської держави переміщується в м. Володимир. Жителі міста були вмілими малярами, вони навчилися будувати чудові храми з білого каменю, місцевого вапняку, які прикрашалися майстерним різьбленням. Це — Дмитріївський собор, Успенський собор і Церква Покрова́ Богородиці на річці Нерль. Про цей храм існує переказ, що був він побудований князем Андрієм Боголюбським після загибелі його улюбленого сина Ізяслава. Невеликий витончений храм несе настрій журби та просвітленого суму.
Невід’ємною частиною давньоруського храму завжди були дзвони, які теж прийшли на Русь із прийняттям християнства та відразу стали символом сили держави та міцності духу давньоруської людини.
Домашнє завдання: Дайте відповідь на запитання.
1. Чому з усіх релігій давні слов’яни обрали християнство?
2. Чому давньоруську архітектуру називають кам’яним літописом?
3. Назвіть основні архітектурні частини давньоруського храму.
Тестові завдання: Підкресліть правильну відповідь.
1. Хто з діячів минулого хрестив Давню Русь?
а) Андрій Первозваний; б) Князь Володимир; в) Ярослав Мудрий
2. У центральному куполі давньоруського храму найчастіше було зображено:
а) Богоматір; б) Христоса Пантократора; в) Ангелів та святих.
3. Найголовніша та найсвященніша частина християнського храму, що розташована у східній частині, і відділена іконостасом називається:
а) купол; б) барабан; в) вівтар; г) глава
4.  Назвіть частини давньоруського собору, зображені на даних ілюстраціях:   [image: ][image: ][image: ]


Тема 12. Давньоруський живопис

Що ми будемо вивчати: Зміст цієї теми розкриє вам особливості давньоруського іконопису. Ви познайомитесь із творчістю геніальних руських іконописців. 
Що треба запам’ятати: Імена і твори видатних руських іконописців. Терміни: іконостас, плав.
Давньоруські іконописці у своїй творчості були спадкоємцями візантійських традицій, але постійно оновляючи дорогоцінну релігійну спадщину, вони створили свій власний іконописний стиль. Ікони, створені давньоруськими майстрами, випромінюють спокій, почуття жалю й любові до ближнього. Одним із видатних давньоруських художників, який навчався у візантійських майстрів, був преподобний Аліпій Печерський (1050-1114) — київський мозаїст і живописець, ювелір та лікар, чернець Києво-Печерського монастиря.  Найвизначнішими його малярними роботами були сім ікон деісусного ряду, написані для домової церкви одного з найбагатших мешканців Києва. Вони вважались чудодійними, оскільки не згоріли під час великої пожежі. До нашого часу збереглося лише одне створіння славетного печерського іконописця — Богоматір Свенська-Печерська, яка сьогодні знаходиться у Третьяковській Галереї. Існує думка, що Аліпій виконував мозаїчні роботи для Михайлівського Золотоверхого собору в Києві,  і знаменита Ярославська Оранта, або Велика Панагія, знайдена в 1919 р. у Спаському монастирі Ярославля, також належить кисті Аліпія Печерського. 
Феофан Грек (1340-1410)
Твори візантійського художника Феофана Грека, який з’явився на Русі у 90-х роках XIV ст., відзначені яскравою індивідуальністю та емоційністю образів. Він прибув у Новгород Великий, ймовірно, із грецькою депутацією або купецьким караваном, а потім працював у Нижньому Новгороді й Москві. Він став главою іконописної школи та виховав ряд талановитих учнів. Його кисті належить іконостас Благовіщенського собору Московського Кремля та багато інших ікон, на яких Бог протистоїть людині, він грізний, могутній і караючий. Ікони Феофана Грека відрізняються витонченістю, хоча зображені лики іноді занадто суворі та сумні. Він блискучий живописець, його колірна гама насичена, а фарби густі та міцні. Феофан Грек створив новий тип руського високого іконостасу та мав великий вплив на формування художньої особистості геніального руського іконописця Андрія Рубльова.[image: ]
Андрій Рубльов (бл. 1360 - бл. 1430)
Про життя цього великого руського іконописця відомо небагато: народився в 1360 р., прийняв постриг у ченці Спасо-Андроннікова монастиря, у Москву прибув зрілим майстром іконопису. Серед його ранніх робіт можна назвати ікони Благовіщенського собора у  Московському Кремлі. Вони відзначені теплотою, ліризмом та красою колорита.
Незабаром після 1410 р. він разом зі своїм товаришем Данилом Чорним створив монументальний іконостас в Успенському соборі у місті Володимирі. Іконостас, маючи у висоті 6 метрів, складався з трьох рядів ікон. Образ натхненного глашатая істини відтворює справжній шедевр цього іконостасу — ікона «Апостол Павло». Ще більш видатні роботи було знайдено в м. Звенигороді. Ці 9 ікон називають Звенигородський чин. Зображення на них напівфігурні, поясні. Ісус Христос на Звенигородській іконі зображений у сяйві слави, у вигляді довершеної людини — Вчителя і Проповідника.
Ікона «Трійця» — найвидатніший твір давньоруського живопису. Вона написана на сюжет зі Старого Завіту, де розповідається про те, як до старця Авраама прийшли три юнаки, і він разом із дружиною Сарою пригощав їх під покровом дуба, потай здогадуючись, що перед ним Бог у трьох особах. Рубльов пише фігури трьох юнаків за трапезою. Кожна з фігур чарівна, натхнена і створює єдине гармонійне ціле. Тема Трійці сприймалася як символ єдності, миру, злагоди, взаємної любові та смиренності. Великий руський святий, преподобний Сергій Радонезький, казав, що «взиранням на «Святу Трійцю» перемагається страх перед ненависною ворожнечею світу цього». Андрій Рубльов втілив його ідеї у своїй творчості.[image: ]
У Андрія Рубльова Бог близький до людини, між Богом і людьми немає непрохідної прірви. А в іконі «Преображення» вперше драматична подія трактується як торжество світла і радощів. З ім’ям Андрія Рубльова пов’язаний високий злет у давньоруському мистецтві, його творчість увібрала у себе весь попередній досвід руського іконопису. Він створив свій самобутній стиль, у якому панує гармонія трьох головних компонентів живопису — лінії, кольору і світла. Його роботи відрізняє м’яка світлотіньова манера й плав — так називали нашарування прозорих і світлих верхніх тонів на більш яскраві нижні.
Помер Андрій Рубльов близько 1430 року і був похований у Свято-Андронніковому монастирі.
Діонісій (бл. 1410 - бл. 1505)
Найбільш видатний представник рубльовського напрямку XV-XVI ст. Він походив зі знатного роду і вів світське життя, а написання ікон було спадкоємною професією його роду. Нерідко майстру в його творчій праці допомагали сини Володимир і Феодосій.
Для мальовничої манери Діонісія характерна перебільшена подовженість пропорцій людської фігури, уповільненість і м’якість рухів. Ікони Діонісія прозорістю фарб нагадують вітражі й акварелі. Прекрасним зразком його творчості є ікона  «Розп’яття». Всі фігури зображені у стані піднесеного споглядання. Легкокрилі ангели пливуть по небу, сповіщаючи новину про те, що незабаром відбудеться воскресіння Христа. Тіло Спасителя плавно вигнуте, в ньому не виражене страждання. Ікона відзначена великим філософським пафосом. [image: ]
Домашнє завдання: Дайте відповідь на запитання.
1. Назвіть імена видатних давньоруських іконописців.
2. У якому соборі Московського Кремля знаходяться ікони, що належать кисті Феофана Грека?
3. Назвіть роботи Андрія Рубльова. Які риси характерні для кожної із них?
4. Які ви знаєте особливості мальовничої манери Діонісія?
Тестове завдання: Яка із цих робіт належить кисті Ф. Грека, А. Рубльова, Діонісія?
[image: ][image: ][image: ]





                  
                         Розп'яття                            Богоматір Заступниця                        Апостол Павло





Тема 13. Давньоруська музична культура

Що ми будемо вивчати: Зміст цієї теми розповість вам про різновиди й особливості давньоруської музики. 
Що треба запам’ятати: Види давньоруської музики. Терміни: блазні, знамена, гудок, знаменний розспів, домественний спів.

Про музику Давньої Русі (IX-XII ст.) розповідають давньоруські пам’ятки літератури і мистецтва — літописи, фрески, ікони. 
Музика була обов’язковою частиною обрядових свят: Масляної, Івана Купали. Відбувалися вони при великому скупченні народу та включали ігри, танці, боротьбу, кінні змагання, виступи мандрівних акторів і музикантів — блазнів та скоморохів. Скоморохи грали на гуслах, трубах, сопелях, бубнах, гудках (гудок — це стародавній триструнний смичковий інструмент).[image: ]
Звучала музика і під час урочистих церемоній при дворах князів. Так, зміна блюд на балах супроводжувалася інструментальною музикою або билиною. На середньовічній мініатюрі, що зображує укладення перемир’я між князями Ярополком і Всеволодом, поруч із ними зображений музикант, який грає на трубі. Під час військових подій за допомогою труб, рогів, сурм, барабанів, бубнів подавали сигнали й створювали шум, який повинен був злякати ворога. Найбільш поширеним музичним інструментом у Давній Русі були гусла.
Церковна музика з’явилася на Русі після прийняття християнства (988 р.), і також мала візантійське походження. Однією з найважливіших сторін богослужіння став спів, людський голос вважався на Русі найдосконалішим інструментом. Першими вчителями руських півчих були грецькі та болгарські майстри співу.
Твори церковного співочого мистецтва, як правило, анонімні. Складаючи спів, чернець строго додержувався канонів (правил) і не вважав себе автором, тому що єдиним творцем у його розумінні був Бог. Історія зберегла імена тільки деяких видатних майстрів XVI століття — Сави й Василя Рогових, Маркела Безбородого, Федора Селянина.[image: ]
Церковні співи записувалися за допомогою нотного письма, у якому звуки передавалися спеціальними знаками-символами. Вони називались знамена або гаки. Тому основний вид руського церковного співу одержав назву знаменний розспів. Знаменні співи були одноголосими, строгими, стриманими за своїм характером, і нагадували музичну декламацію, прикрашену розспівами.
У IX ст. в богослужіннях ченців Києво-Печерської лаври виникає святковий і пишний домественний спів, який застосовувався в особливо урочистих церемоніях.
Отже, музична культура Давньої Русі розвивалася під впливом європейської музичної культури, водночас не втрачаючи власної самобутності.
Домашнє завдання: Дайте відповідь на запитання.
1. Які різновиди давньоруської музики вам відомі?[image: ]
2. Яку роль грала музика в церковних богослужіннях Давньої Русі? 	
Тестове завдання: 1. Які назви зайві в переліку музичних інструментів, поширених у Давній Русі: гусла, дзвіночки, труби, сурми, бубни, кобза, басоля.
2. Які музичні інструменти Давньої Русі збереглися в народному побуті до наших днів: гудок, сопель, бубон, труба, гусла.
3. Які давньоруські інструменти зображені на малюнку? 

Тема 14. Мистецтво України XIV-XVI століть

Що ми будемо вивчати: Ця тема познайомить вас із основними художніми досягненнями української культури і мистецтва XIV-XVI ст.
Що треба запам’ятати: Назви видатних пам’яток українського мистецтва XIV-XVI ст. та імена видатних діячів української культури. Назви українських музичних інструментів: кобза, колісна ліра, басоля, сопілка, цимбали, бас, бубон, «троїсті музики».

Культура та мистецтво України у період XIV-XVI ст. розвивалися за надзвичайно складних та несприятливих історичних умов. Після завоювання Русі монголо-татарами Київська держава перестала існувати. Почалися довгі роки литовського та польського панування на території нашої країни. Народу України довелося боротися за збереження православної релігії та культури.
 У багатьох містах України виникали братства. Вони об’єднували представників української інтелігенції та ремісників. Свою діяльність братчики присвячували боротьбі за рідну мову, культуру, православну віру. Для цього вони організували широку мережу братських шкіл — Острозьку, Львівську, Київську, Луцьку.
У цей історичний період культура України була тісно пов’язана з культурою Західної Європи, її духовне життя було яскравим та різноманітним. 
Після тривалої перерви, викликаної навалою татар у XIV-XVI ст., відновилося храмове будівництво. Однією з відмітних рис культури того часу є спорудження величних неприступних замків. Справжніми архітектурними перлинами України стали замки в Кам’янці-Подільському, Хотині, Мукачеві. У ті часи навіть церкви зводили ніби фортеці — наприклад, Покровська церква в Сутківцях (1476 р.), в якій дуже помітний вплив романської архітектури. Церква стає не тільки храмом, а й окрасою міста. Інтенсивно розвивається будівельна техніка, виникають нові архітектурні конструкції. Все це нагадує ті умови, за яких в Західній Європі виникла готична архітектура. 
З XIV ст. готичний стиль також починає поширюватися на Україні. Риси цього західноєвропейського стилю простежуються у побудові католицьких костелів  і навіть деяких православних храмів, наприклад, Вірменська церква у Львові.
Значну роль у складанні певних рис архітектури кінця XIV-XVI ст. відіграють потреби нових замовників — міського населення, яке з поширенням ремісничого виробництва і торгівлі все більше починає впливати на життя країни. З каменю почали будувати не тільки церкви, але і цивільні споруди, найчастіше це замки з товстими стінами, вежами та розвідними мостами. В оздобленні архітектурних споруд використовували різьблення по каменю, дереву, металу. До нас дійшли імена видатних українських архітекторів: Лука Пряшів, Амбросій Прихильний, Мартин Люшня. 
Провідну роль у розвитку мистецтва цієї доби відігравав Львів — одне з найкрасивіших міст Європи, яке по праву можна назвати містом-музеєм. У XVI ст. у місті був зведений визначний архітектурний ансамбль, в якому простежуються характерні риси української народної дерев’яної архітектури. До нього увійшли Успенська церква (архітектори П. Римлянин і В. Капінос), Вежа Корнякта (архітектор П. Барбон) та Каплиця Трьох Святителів (архітектор А. Підлісний).[image: ][image: ]
В XIV-XVI ст. в Україні значного розвитку набуває ліпна скульптура, лита металева пластика, світський живопис. Визначні пам’ятки скульптурного різьблення — львівські каплиці Боїмів та Кампіанів. Їх фасади — це суцільний декоративний рельєф, виконаний з надзвичайною майстерністю. Не поступається їм і вишукане оформлення інтер’єру, де особливу увагу привертають мармурові бюсти — скульптурні портрети членів родини. В українській скульптурі жанр портрету виник раніше, ніж у живописі, але нам також відомі імена українських художників-портретистів: Костянтина Корнякта, Варвари Лангиш, Н. Лісовської.[image: ]
Одним з основних видів українського образотворчого мистецтва був монументальний живопис, в якому традиції Київської Русі співіснували з західноєвропейським впливом. Прикладом нового підходу до розписів є фрески Горянської церкви під Ужгородом. Динамічні сюжети розміщені на стінах церкви послідовно, ніби зв’язна розповідь. Звісно, що таке розташування розписів не відповідає давньоруським традиціям. Фрески в Горянах — один із перших подихів Ренесансу в Україні.
У XIV-XVI ст. в духовному житті України зростає значення іконопису. Усі ікони цього періоду, що збереглися до сьогодення, походять з Галицько-Волинських земель. Один з найкращих зразків цього виду мистецтва — чудотворна ікона Волинської Богоматері. Шанованими в Україні стали ікони «Чудо про Змія» або, як їх частіше називали, «Юрій Змієборець». Одна з найкращих таких ікон походить із села Станилі на Прикарпатті. В образі Святого Юрія втілено ідеал середньовіччя — образ лицаря-героя, визволителя й захисника. 
Надзвичайно збагатило вітчизняну культуру XIV-XVI ст. мистецтво графіки, яке було пов’язане з видавництвом книг. Відомими осередками книгописання були Київ та Волинь. Найвидатніші пам’ятки того часу — Київський псалтир і Пересопницьке Євангеліє. Із появою книгодрукування в мистецтві графіки відбулася справжня революція. У 1574 році у Львові першодрукар Іван Федоров уклав і надрукував перший східнослов’янський «Буквар» та богослужбовий збірник «Апостол». Обидві ці книги було ілюстровано гравюрами.[image: ]
В українській літературі цього періоду з’явилися нові жанри: декламація, діалоги, шкільна драма.
Декоративно-прикладне мистецтво України XIV-XVI ст. представлене вишуканими ювелірними прикрасами, художніми виробами з кераміки та чудовими вишиванками. 
Історія української вишивки дуже давня, вона була відома ще в II ст. до н.е. В XI ст. на Русі було закладено першу вишивальну школу, де дівчата вчилися гаптувати золотом і сріблом. Вишивка — це не тільки майстерне творіння золотих рук українських ремісниць. У повсякденному житті дівчина також мала до повноліття надбати милому вишиту сорочку, хустину, весільні рушники. Вишитий своїми руками одяг був одним із головних показників працьовитості молоді.
У музичній культурі України спадкоємний зв'язок із давньоруськими традиціями не змогла перервати навіть монголо-татарська навала. Пісенна творчість досягла нових вершин у оригінальному епічному жанрі — думах. Їх поетика та мелодика мають тісний зв'язок із билинами, плачами та голосіннями. Українські думи, які виконували козаки-кобзарі, відображали героїчні сторінки української історії, оспівували народних героїв та їх діяння. Упродовж свого історичного розвитку, боротьби за визволення український народ створив чимало дум: «Дума про козака Голоту», «Дума про Марусю Богуславку», «Плач невільників».
Українські народні майстри винайшли багато самобутніх музичних інструментів. Найулюбленішим серед них була кобза (пізніше їй на зміну прийшла бандура). Сліпі співці-музиканти, окрім кобзи, часто грали на колісній лірі. 
Згодом виникли і набули поширення багато різновидів українських інструментів: цимбали — струнно-ударний інструмент, басоля (нагадує віолончель), бас або козобас (подібний до контрабасу), коза (споріднена з волинкою), сопілка — духовий інструмент та багато шумових (підкова, деркач, рубель, качалка) і ударних інструментів (бубон, решето, тулумбас, барабан). З давніх-давен в Україні існували ансамблі народних інструментів — «троїсті музики», які супроводжували весілля, свята, обряди. До їх складу входили у різному поєднанні такі музичні інструменти: сопілка, скрипка, цимбали, бубон, басоля.
Таким чином, незважаючи на складні історичні умови, українському народу вдалося зберегти та примножити культурні досягнення та мистецькі традиції Київської Русі.
Домашнє завдання: Дайте відповідь на запитання.
1. Яка відмінна риса української архітектури XIV-XVI ст.?
2. Який новий жанр з’явився в українській скульптурі та живопису XVI ст.?
3. Що спричинило великі зміни у мистецтві графіки?
4. Які нові жанри української народної творчості виникли у період XIV-XVI ст.?  
Тестове завдання: 1. Прочитайте назви українських народних інструментів та знайдіть ті, які в цьому переліку будуть зайві.
Кобза, ліра, басоля, гобой, скрипка, коза, саксофон, сопілка, флейта, цимбали.
2. Назвіть твори українського мистецтва, зображені на ілюстраціях:[image: ]




Тема 15. Мистецтво Росії XIV-XVI століть

Що ми будемо вивчати: Зі змісту цієї теми ви довідаєтесь про побудову міста Москви та однієї з найвидатніших пам’яток давньоруської архітектури — Московського Кремля.
Що треба запам’ятати: Назви соборів і веж Московського Кремля. Імена видатних архітекторів: Аристотель Фіораванті, Алевіз Новий. Терміни: російська народність, шатровий храм, церковний боковий вівтар.

Монголо-татарська навала завершила процес розпаду давньоруської держави, завдавши нищівного удару її культурі, мистецтву, а найбільше — монументальній архітектурі. Але вже на початку XIV століття північні та східні руські землі об’єднуються для боротьби від монголо-татарського ярма. Центром цього об’єднання стає Москва. У XV столітті утворюється велика держава та російська народність, а символом її могутності стає Кремль. [image: ]
Кремль не відразу прийняв той довершений вигляд, який сьогодні відомий в усьому світі. Спочатку, як потужна фортеця, він був обнесений дубовими колодами, а в 1367 р. розпочалося будівництво стін з білого каменю. 
В 1480 р. російські князівства все активніше виступали проти ханів Орди, і за часи правління царя Івана III на Боровицькому пагорбі були зведені кріпосні стіни довжиною більше 2 км. Всередині розташувались вісімнадцять веж на відстані збройового пострілу одна від одної: Тайницька, Благовіщенська, Безіменна, Петровська, Беклемишівська, Спаська тощо. Особливо ошатною є Спаська вежа, увінчана кам’яним наметом, гербом і унікальним годинником.
Покровський собор на Червоній площі в Москві був зведений на честь перемоги війська Івана Грозного під Казанню в 1552 р. Ця перемога означала остаточне звільнення Русі від монголо-татарського ярма. Покровський собор — пам’ятник цій події. Архітектори Постник і Барма створили надзвичайно мальовничий шатровий храм. Таку назву одержали храми, які вінчає покриття у формі високої чотиригранної або багатогранної піраміди. У Покровському соборі центральна шатрова вежа поєднує вісім приділів. Приділ — це додаткова церква всередині одного храму. У одному з приділів було поховано московського юродивого Василя Блаженного. З того часу ім’ям убогого стали називати весь храм. У XVII столітті храм було розписано фарбами.
Найдавнішою цивільною спорудою Москви є Грановита палата. Тут розміщувався головний тронний зал царського палацу і засідала Боярська Дума. Головна східна стіна облицьована білим каменем, обтесаним на чотири грані, звідси і назва палати. Це був найвищий і найбільший зал на Русі.
Дзвіницю Івана Великого побудували у 1508 р. під керівництвом архітектора Бона Фрязіна. Назва дзвіниці походить від імені святого Іоанна Лествичника, якому була присвячена церква, що перебувала на першому поверсі. Її висота 81 м, у той період вона була найвищою спорудою в Москві.
Благовіщенський собор будували псковські майстри. Він слугував за  домову церкву великокнязівської родини та з’єднувався із царським палацом спеціальним переходом. У його розписі брали участь Феофан Грек і Андрій Рубльов. [image: ]
Найдавнішим собором Кремля є Успенський собор. В 1326 році він був закладений, як головний храм всієї Русі. В XV столітті собор перебудовують під керівництвом досвідченого італійського архітектора Арістотеля Фіораванті, якого називали «дивним генієм, що не має рівних у світі». Всередині собор вражає незвичайною для російської середньовічної архітектури свободою простору та великою кількістю світла. Тут відбувалися не тільки церковні служби, але й вінчання на трон великих князів. Прикрашенням собору займалися кращі золотоковалі, різьбярі, ливарі. Головною святинею храму стала ікона Володимирської Богоматері.
Архангельський собор — урочистий і ошатний храм Кремля, який нагадує італійські палаци епохи Відродження. Його будував італійський архітектор Алевіз Новий, і незабаром собор став усипальницею великих князів. Найвідоміша ікона собору — «Архангел Михайло», написана невідомим, але дуже талановитим майстром. 
Одне з найбільш видатних створінь російської архітектури XVI ст. — церква Вознесіння в селі Коломенському під Москвою. Цю величну споруду вінчає кам’яне шатро, яке наслідує форми російського народного дерев’яного зодчества.[image: ]
У XV-XVI століттях у різних містах російської держави будувалися оборонні споруди — кремлі, фортеці-монастирі: Донський, Новодівочий та інші.
Образотворче мистецтво московської держави того часу пов'язане з православними традиціями і спирається на візантійську спадщину. Найбільшого розвитку набуває монументальний живопис та іконопис. Це, насамперед, творчість Феофана Грека, Андрія Рубльова та Діонісія.
У XVI столітті розширюється тематика живопису. Художники частіше звертаються до легендарного та історичного жанру, у фрескових розписах з’являються картини російського побуту.
У церковній музиці того часу продовжується розвиток мистецтва церковного співу. У Москві був створений придворний хор «государевих півчих дяків», розвивається освіта співаків. 
Театру, в сучасному розумінні цього поняття, в Росії не було, але елементи театральної вистави були у виступах перших професійних акторів — блазнів-скоморохів, «веселих людей», як їх називали.
Скоморошити, тобто співати, танцювати, балагурити, грати на музичних інструментах і лицедіяти міг будь-хто. Але блазнем-умільцем ставав і називався лише той, чиє мистецтво виділялось своєю художністю. Церковні повчання XI-XII століть оголошують скомороство та рядження гріхом, але вони не викорінили в народі це мистецтво. Скоморохи залишали рідні місця і блукали по російських землях в пошуках заробітку, перебираючись із сіл у міста.
Вистави народного театру будувалися на імпровізації, включали в себе пантоміму, музику, спів, танці, церковні номери. Виконавці застосовували маски, грим, костюми, бутафорію. 
Особливу популярність в XIV-XVI ст. мали релігійні дійства, які відтворювали біблійні події напередодні Різдва. Такі вистави нагадували західноєвропейську літургійну драму зі співом, музикою, костюмами та декораціями. 
Домашнє завдання: Дайте відповідь на запитання.
1. Розкажіть про архітектурні складові Московського Кремля.
2. Що ви знаєте про історію будівництва найстарішого собору Кремля?
3. Що таке «шатровий храм»?
4. Розкажіть про театральні дійства описуваного часу. 
Тестове завдання: Згадайте, які види християнських храмів зображені на ілюстраціях: 
         [image: ][image: ]
    










ЧАСТИНА III
Тема 1. Мистецтво епохи Відродження. Передвідродження (Проторенесанс) і Раннє Відродження
Що ми будемо вивчати: Ця тема розповість вам про зміни в культурному житті та мистецтві Європи, пов’язані з епохою Відродження. Початок цієї епохи називають Проторенесансом або Передвідродженням, коли з'явилися паростки нового ставлення до дійсності. Ви познайомитесь також із періодом Раннього Відродження, який відіграв значну роль у становленні італійського мистецтва того часу.
Що треба запам'ятати: Назви періодів у розвитку мистецтва епохи Відродження: Передвідродження, або Проторенесанс, Раннє, Високе і Пізнє Відродження. Імена великих діячів епохи: Франческо Петрарка, Нікколо Пізано, Джотто ді Бондоне, Філіппо Брунеллескі, Донателло, Мазаччо, Сандро Боттічеллі. Назви їх видатних творів. Терміни: Ренесанс, гуманізм, п'єта.

Новий етап в історії світової культури відкриває епоха Відродження або Ренесанс (франц. Renaissance — Відродження), яка вчинила справжній переворот у всіх сферах громадського життя. Вперше цей термін запровадив видатний італійський митець і біограф XVI ст. Джорджіо Вазарі. Попередня історична епоха Середньовіччя створила релігійне мистецтво, у якому головною була ідея Бога. Людина у світогляді того часу — вмістилище гріха, і лише Бог допомагає їй прагнути добра.
З початком епохи Відродження все змінилося — людина стала носієм нових ідей, високих вчинків і «мірою всіх речей». У цей час відбуваються неймовірні географічні відкриття, культура відокремлюється від релігії, розвиваються різноманітні ремесла. Але справжнім символом епохи Відродження, її найвищим злетом стало мистецтво. Шедеври, створені митцями того часу, і дотепер вважаються неперевершеними. Це — живопис Леонардо да Вінчі та Рафаеля, скульптури Мікеланджело і Донателло, архітектурні споруди Браманте і Брунеллескі, сонети Петрарки та Шекспіра, п’єси Лопе де Веги і Сервантеса, вишукана музика Палестрини і Лассо. Чому ж цей бурхливий історичний період став називатися епохою Відродження? 
Археологічні розкопки, здійснені в Італії, відкрили людям безліч античних шедеврів: статуї Лаокоона і Аполлона Бельведерського, рукописи Цицерона і трагедії Есхіла, залишки римських театрів і храмів. Антична культура, з її ідеалом внутрішньо та зовні прекрасної людини, стала  взірцем для мистецтва того часу. Античні статуї надихали скульпторів Ренесансу, а принципи грецького та римського архітектурного ордеру витіснили традиції середньовічної готики і романського стилю. 
Героєм мистецтва Відродження стає людина, здатна насолоджуватися природою, любов'ю, досягненнями людської думки, спілкуванням з друзями. Мистецтво цього періоду стали називати гуманістичним (від лат. humanus — людський). У його основу були покладені принципи ідейно-культурного руху “гуманізм”, родоначальником якого вважають італійського філософа і поета Франческо Петрарку (1304-1374). Ідеалом гуманістичної культури стала всебічно розвинена людська особистість. Один з італійських гуманістів того часу, Піко делла Мірандола, писав: «Велике чудо є людина!.. Бог створив людину, щоб вона пізнавала закони Всесвіту, любила його красу, дивувалася його величчю…»
 Видатні митці епохи Відродження звертали особливу увагу на зовнішню красу людини та пропорції людського тіла, а такі науки, як математика і анатомія, стали обов'язковими для живописців і скульпторів. Якщо в епоху Середньовіччя у світі мистецтва царювала архітектура, то в епоху Відродження набули незалежності скульптура й живопис. З’явився і досягнув значного розвитку станковий живопис, у якому улюбленими жанрами стали портрет і пейзаж. Художники Ренесансу створили цілістну картину світу, наповнили традиційні релігійні сюжети земним змістом. Реалістичне зображення людини стало головною метою художників Відродження. Вони відходять від середньовічного площинного, двомірного зображення, застосовують світлотінь та закони перспективи для надання фігурам об'ємності. В цей період великих мистецьких перетворень формується нова мова скульптури, розробляється теорія архітектури, відновлюються принципи античного ордеру, складаються нові типи архітектурних споруд — міський палац, заміська вілла. 
Розвиток культури Ренесансу охоплює досить тривалий період,  з другої половини XIII ст. по першу половину XVI ст. У мистецтві Італії епоху Відродження традиційно поділяють на кілька етапів: XIV-XV ст. — Раннє Відродження, кінець XV-XVI ст. — Високий Ренесанс, кінець XVI-початок XVII ст. — Пізнє Відродження. 
Період Передвідродження, або Проторенесанс, зіграв дуже важливу роль у розвитку мистецтва Італії. У цей час в італійській культурі з'явилися риси нового мистецтва, майбутнього мистецтва Відродження. Тому цей період його історії і одержав назву Проторенесанс, від грецького слова «протос» — перший, тобто той, що підготував Ренесанс. Італійське мистецтво цього часу представлено творчістю видатного скульптора Нікколо Пізано ( 1220-1280), із якого почалася нова епоха в італійській скульптурі, та «світоча флорентійської слави» — художника Джотто ді Бондоне (1266-1337).
З іменем живописця Джотто ді Бондоне пов'язаний справжній початок нової епохи в мистецтві живопису. Він створив глибоко драматичні сцени, у яких головним був образ людини, сповненої внутрішньої величі й гідності. Художник з великою проникливістю застосовує світлотінь для надання зображеним фігурам об'ємності. Він розташовує їх у кількох планах і  намагається досягти глибини зображення. Його сучасник, поет Франческо Петрарка писав, що відчував перед творіннями Джотто «захоплення, яке доходило до заціпеніння». 
Найбільш чудовими творіннями Джотто є фрески Капели дель Арена, також знаної як Капела Скровеньї, у Падуї (1303-1306). На місці, де колись був розташований античний театр, банкір Скровеньї збудував невелику капелу й побажав прикрасити її фресками. Гладкі рівні стіни капели давали простір уяві майстра, і Джотто охоче взявся за роботу.
Фрески, виконані великим митцем, розташовані в трьох ярусах і розділені вертикальними лініями. У перших шістьох сценах розповідається про батьків Діви Марії, Іоакима і Анну, а далі Джотто розповідає про народження та дитячі роки Марії. Фрески середнього ярусу — це історія життя та діянь Ісуса Христа, а фрески нижнього ярусу присвячені останнім дням земного життя Ісуса. Фреску «Страшний суд» художник розміщує над входом в капелу, а на протилежній стіні розташовує сцену «Благовіщення». Таким чином, у невеликій церковній споруді Джотто ді Бондоне  написав 38 сцен з життя Ісуса і Марії, які склали величезний епічний цикл. Видатний художник Ренесансу, відтворюючи у своїх фресках євангельські сюжети, звертається до питань, які хвилюють людей з найдавніших часів: добросердя й взаєморозуміння («Зустріч Марії і Єлизавети», «Зустріч Іоакима та Анни біля Золотих воріт»), підступ та зрадництво («Поцілунок Юди», «Бичування Христа»), всепоглинаюча материнська любов і всесвітня скорбота («Оплакування»). [image: ]
Останні 20 років життя видатний художник провів у Флоренції. В 1334 році флорентійська Сеньйорія призначила великого майстра головним керівником будівництва міського собору. За його проектом була побудована одна з архітектурних прикрас Флоренції — знаменита 84-метрова дзвіниця, яку і дотепер називають на честь першого будівника  «Кампаніле Джотто». 
XV ст. відкриває період Раннього Відродження. В цей час колискою великого мистецтва Ренесансу стала Флоренція — демократична республіка, яка досягла величезних успіхів у торгівлі, банківській справі та мистецтві. В той період у Флоренції панувало найбагатше сімейство міста герцоги Медічі, представники якого сприяли розвитку архітектури, живопису, скульптури, опікували художників, філософів, митців. Голова сімейства Лоренцо Пишний (1449-1492) був всебічно освіченою людиною і жорстким політиком, але водночас талановитим поетом і філософом. Видатний меценат свого часу, він перетворив свій дім у центр художньої культури, де  народжувалися прогресивні ідеї, збиралися і працювали найвідоміші люди епохи Відродження.
Першим майстром, який сформулював ідеї нового художнього мислення, був скульптор і архітектор Філіппо Брунеллескі (1377-1446). Всі архітектурні споруди великого Брунеллескі — церква Сан-Лоренцо, будинок дитячого притулку, капела Пацци — визначені стрункістю гармонії, пропорційністю частин та впорядкованістю будови. Незабаром після приїзду до Флоренції Брунеллескі захопився складним інженерним проектом — зведенням купола над кафедральним собором Санта Марія дель Фьоре. Архітектор вирішив найскладніше технічне завдання: перекрив куполом величезний отвір готової конструкції будівлі. Купол собору має восьмикутну форму, і хоча діаметр його 42 м, а вага 9000 т, будівля не виглядає громіздкою, а височіє над містом велично й гордо. Ця архітектурна споруда, з її гнучким пружним контуром та спрямованістю вгору, визначила характерний силует Флоренції і стала символом нової епохи, Відродження.
Видатний скульптор раннього Відродження Донателло (1386-1466) виступив справжнім новатором майже у всіх видах скульптури. Він звертався до різних видів скульптурних зображень: кругла статуя, зображення оголеної фігури, кінний пам'ятник, скульптурний портрет. В образах, створених видатним майстром, підкреслюється рішучість, безстрашність і шляхетність («Святий Георгій», «Кінна статуя кондотьєра Гаттамелати»). У статуї «Давид» (1408-1409) скульптор втілює красу людського тіла й духу. Він одним із перших звернувся до популярного в епоху Відродження біблійного сюжета про юнака, який переміг велетня Голіафа і став народним героєм. Надалі до цього відомого сюжету звертався також Андреа Верроккьо (1435-1488) — один із найвідоміших скульпторів Раннього Відродження.
У живопису Раннього Відродження роль новатора належить художнику Мазаччо (1401-1428), який прожив дуже коротке життя, всього 27 років. Він продовжив традиції великого Джотто ді Бондоне. Головною роботою Мазаччо стали розписи капели Бранкаччі в церкві Санта Марія дель Карміна у Флоренції. Фрески зображують епізоди з життя святого Петра і біблійні сюжети («Гріхопадіння», «Вигнання з раю»). У цих розписах Мазаччо вперше в історії європейського живопису анатомічно правильно зображує оголені тіла, за допомогою світлотіні передає їх розмір, а деяким з персонажів надає портретні риси своїх сучасників.  Творчість Мазаччо стала зразком для багатьох видатних майстрів Флоренції. 
Одним з найбільш талановитих художників епохи Раннього Відродження був Сандро Боттічеллі (1444-1510). Його роботи сповнені зграбності, витонченості та ліризму. Після навчання у одного з провідних живописців Флоренції, Філіппо Ліппі, Боттічеллі працював при дворі Лоренцо Медічі, де його мистецтво мало величезний успіх. Ботічеллі був високоосвіченою людиною, прекрасно знав поезію, філософію, дружив із видатними сучасниками. Недарма він зображує себе на картині «Поклоніння волхвів»  (1475) серед найвідоміших людей того часу. [image: ]
Сандро Боттічеллі одним із перших звернувся до сюжетів і образів античної міфології. Так, у картині «Народження Венери» (1484) ми бачимо античну богиню краси й любові. Бездоганна чистота ліній відрізняє її фігуру, а прекрасне золоте волосся немов передає щиросердечне хвилювання богині. Твори Боттічеллі «Весна» (1478), «Мадонна з книгою» (1466) , «Мадонна в славі» (1474), «Юдиф» (1473) пронизані тонкою поетичністю, вишуканістю художнього стилю. У своїх роботах майстер застосовував давній і дуже ефектний мальовничий прийом — штрихування золотом, який надає неповторної чарівності його богиням і мадоннам. 
В 1493 році, коли вся Флоренція була вражена смертю Лоренцо Пишного, уперше прогриміли полум'яні революційні промови ченця Джироламо Савонароли. Він у своїх гнівних проповідях засуджував багатство й розкіш герцогів Медічі, закликав знищити все, що було пов'язане з їхнім іменем. На міських площах запалали багаття, у яких послідовники шаленого ченця спалювали коштовні речі, розкішний одяг та твори мистецтва на сюжети язичницької міфології. Боттічеллі переживає глибоку духовну трагедію, він також знищує багато своїх творів, залишає живопис і зрікається ідеалу людини епохи Відродження, якому поклонявся все своє життя — ідеалу сильної особистості. З робіт останнього періоду до нас дійшли картини «Покинута» , або ж «Вигнанка» (1500), «Різдво» (1496), «Розп'яття» (1498), «П’єта» (1495), які сповнені великого суму, туги й самітності. 
Домашнє завдання: Дайте відповідь на запитання.
1. На основі якого ідейно-культурного руху розвивалося мистецтво епохи Ренесансу?
2. Які зміни відбулися в живописі епохи Відродження?
3. Що ви знаєте про творчість італійського художника Джотто ді Бондоне?
4. Які відмітні риси творів Сандро Боттічеллі ви можете назвати?
Тестове завдання:
1. Яке з понять у цьому логічному ряді є зайвим?
а) «Поцілунок Юди», «Оплакування», «Святий Георгій», «Зустріч Марії і Єлизавети»;
б) «Весна», «Мадонна з книгою», «Мадонна в славі», «Давид».
2.   Знайдіть пару:




Донателло 
Брунеллескі
Мазаччо
Джотто 

Купол собору Санта Марія дель Фьоре
Фрески капели дель Арена
Статуя «Святий Георгій»
Фрески капели Санта Марія дель Карміна		
3.  Хто автори цих картин і яка їх назва?.
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Тема 2. Високе Відродження
Що ми будемо вивчати: Змістом цієї теми є розповідь про один із найвизначніших етапів в історії світової культури, що дав свiтовi майстрів-титанів Відродження. Ви дізнаєтесь, що на перший план в мистецтві цього періоду вийшли проблеми громадського обов’язку, подвигу, образ сильної духом та тілом людини-героя; усвідомите основні етапи життєвого шляху майстрів Високого Відродження та долю їх великої творчої спадщини.
Що треба запам'ятати: Імена видатних представників епохи Відродження: Леонардо да Вінчі, Рафаель Санті, Мікеланджело Буонаротті; назви їх найбільш видатних творів. Терміни: Високе Відродження, станці, сфумато, Сікстинська капела, сивіла.

Високе Відродження — це період найвищих досягнень в італійському мистецтві, кульмінаційний момент його розвитку. Віра у творчі сили людини, у необмеженість її можливостей, у розумний устрій світу та торжество прогресу — ці теми стали провідними в італійському мистецтві цієї епохи. Розквіт ренесансної культури охоплює невеликий відрізок часу, лише три десятиліття на рубежі XV-XVI століть, але в цей період жили й творили генії, яких сучасники називали титанами Відродження: Леонардо да Вінчі, Рафаель Санті, Мікеланджело Буонаротті. Творчість цих геніальних митців втілила ідеї епохи Ренесансу про велич, гідність і високе призначення людини на Землі.
Леонардо да Вінчі (1452-1519)
Леонардо да Вінчі був не тільки геніальним художником італійського Відродження, але і яскравим прикладом «універсального генія». Практично всі області знань були збагачені його новаторськими ідеями й великими відкриттями. Тисячі сторінок рукописів Леонардо свідчать про багатогранність таланту і невичерпність розуму великого художника і вченого.
Леонардо народився в селищі Анкіано біля містечка Вінчі, у родині флорентійського нотаріуса. Перші уроки живопису юний Леонардо отримав в майстерні уславленого художника Андреа Верроккьо. Вчитель, захоплений талантом учня, доручив йому написати фігуру ангела у своїй великій картині «Хрещення Христа» (1473-1475). Ангел, написаний Леонардо, був таким гарним, що одразу вирізнявся в загальній масі фігур. 
Першим значним добутком молодого Леонардо стала картина «Мадонна із квіткою» («Мадонна Бенуа») (1478-1480). Образ мадонни-матері був одним з найпопулярніших в творах митців епохи Відродження, але до Леонардо нікому не пощастило створити образ, сповнений справжнього життя і щирості. Художник зобразив мадонну зовсім юною дівчиною, яка сяє щастям і весело грає зі своєю дитиною. 
В середині 80-х років була створена у стародавній техніці темпери картина «Мадонна Літта» (1478-1482), в якій знайшов своє втілення тип леонардівської жіночої краси: важкі напівопущені віка й ледь вловима посмішка, що надають образу мадонни особливу натхненність. 
При дворі міланського герцога Леонардо працював як художник, скульптор, вчений, військовий інженер, архітектор, винахідник і математик. Для нього мистецтво і наука існували неподільно. Займаючись мистецтвом, він проводив наукові досліди, спостереження, писав наукові трактати й винаходив неймовірні технічні новинки.
Незабаром після приїзду в Мілан, Леонардо пише картину «Мадонна в гроті» (1483-1486). З напівтемряви кам'яного гроту виникають фігури, контури яких злегка затуманені важким вологим повітрям. Сюжет, що зображує поклоніння дитини Іоанна дитині Христу в присутності Богоматері й ангела дуже незвичайний і навіть таємничий: відокремлений грот, заводь і вишукано виписані рослини.[image: ]
В 1495 році художник починає працювати над своїм головним створінням — фресковим розписом «Таємна вечеря» (1494-1498), який завершує цілий етап у наукових і творчих пошуках художника. Багато живописців створювали картини й фрески на цей сюжет. Але для Леонардо головним було не достовірне відтворення біблійної легенди, а можливість через реакцію різних людей, характерів і темпераментів розкрити споконвічні питання: любов і ненависть, відданість і зрадництво, шляхетність і користолюбство. 
По-різному виявляють себе люди в хвилину щиросердечного потрясіння: лагідно опустив очі улюблений учень Христа Іоанн, схопився за ніж Петро, розвів у здивуванні руки Іаков... У стані повного спокою, заглибленості в себе перебуває тільки Христос. Його фігура надає композиційної єдності всій картині. [image: ]
Леонардо да Вінчі був одним з найталановитіших портретистів свого часу. Переконливе тому підтвердження — портрет «Мона Ліза», або «Джоконда» (1503). На ньому зображена молода жінка, дружина флорентійського купця. В її образі є щось загадкове: таємнича посмішка дивно не відповідає спокійному й навіть холодному погляду. А фоном для постаті Мони Лізи стали небо, дзеркальна гладь води та силуети скелястих гір, оповиті серпанком. Це димчаста світлотінь називається сфумато, чудовий живописний  прийом великого Леонардо. Безлюдний пейзаж — це метафора Всесвіту у середині якого панує образ прекрасної і таємничої жінки. Художник немов говорить нам, що в центрі світу стоїть людина, і немає у всесвіті нічого більш прекрасного, величного. 
Леонардо був найвидатнішим художником свого часу, генієм, що відкрив нові обрії мистецтва й науки. Він залишив після себе невелику кількість мистецьких творів, але кожен із них став етапом в історії культури. А його наукові відкриття викликають зацікавленість і сьогодні, в наш стрімкий вік інформатики та високих технологій. 

Рафаель Санті (1483-1520)
Ім'я італійського живописця Рафаеля Санті для його сучасників і нащадків стало своєрідним синонімом краси й досконалості в мистецтві. За своє недовге життя (37 років) художник створив велику кількість шедеврів, кожний з яких забезпечив би йому безсмертя. Рафаеля завжди оточували слава і загальне поклоніння, а в його творчості знайшли відображення досконалість світу й людини — те, що складало дух епохи Ренесансу.[image: ]
Перші уроки живопису майбутній художник одержав у свого батька, Джованні Санті, художника й поета, а потім вчився у відомого умбрійського майстра живопису П’єтро Перуджино. 
Картини Рафаеля сповнені грації, внутрішньої рівноваги і  щиросердечного спокою. Цю рівновагу випромінює й одна із кращих робіт раннього періоду творчості художника, знаменита «Мадонна Конестабіле» (1503), названа так по імені її замовника. Образи ніжно-замисленої матері і дитини на її руках сповнені життя. Яка гармонія в погляді мадонни, нахилі її голови, у кожнім деревці пейзажу та всіх деталях цієї композиції! 
Флоренція — наступний етап у творчості Рафаеля. До цього періоду належить «Автопортрет», написаний в 1506 році, коли художнику було двадцять три роки. Його голова й плечі чітко вимальовуються на гладкому фоні, а замислений і мрійливий погляд передає  внутрішній спокій та душевну чистоту. [image: ]
У 1508 році Рафаеля Санті запросили в Рим для розпису станців папи Римського — парадних кімнат у Ватиканському палаці. У Римі, де створена й зібрана величезна кількість шедеврів мистецтва, станці Рафаеля все одно залишають незабутнє враження. Художник разом з учнями працював над фресками станців з 1509 по 1517 рік. Це справжній фресковий цикл, який розкриває чотири різні галузі духовної діяльності людини. Так, теологію (науку про релігійне вчення) представляє композиція «Диспут», філософію (науку про закони розвитку суспільства і природи) — «Афінська школа», поезію — «Парнас», юриспруденцію (науку про право і юридичні закони) — «Мудрість, Міра й Сила». Найкращою серед них вважається монументальна «Афінська школа» (1509-1510), на якій представлене товариство античних філософів і вчених. 
Флорентійські мадонни Рафаеля — це нескінченно витончені, миловидні, зворушливі й чарівні юні матері. Мадонни, створені їм у Римі, тобто в період його повної художньої зрілості, набувають іншого вигляду — це богині добра і краси, владні своєю жіночністю, яка облагороджує світ і пом'якшує людські серця: «Мадонна в кріслі», «Мадонна в зелені», «Мадонна із гвоздикою», «Мадонна дель Грандука» (1505-1507) і всесвітньо відоме втілення ідеального образу матері «Сікстинська мадонна» (1515). До постаті мадонни зверталися багато майстрів Ренесансу, але до Рафаеля нікому з них не пощастило досягти в зображенні жінки-матері такої багатогранності і різноманіття почуттів, які ми бачимо на картинах Рафаеля.
Рафаель Санті був не тільки великим художником, але й видатним архітектором. Після смерті архітектора Браманте він керував будівництвом знаменитого римського собору святого Петра; плани його були схвалені, але він встиг лише закласти фундамент цієї споруди.
Рафаель був чудовим майстром портрету. З роками його роботи набували все більшої глибини і значущості. Особливу увагу привертають портрети «Німа», «Дама в покривалі», «Портрет Балтазара Кастільоне» (1514-1515) .
В історії живопису мало хто з митців здобув таких почестей і слави, якими був відзначений Рафаель Санті. Римський папа прийняв рішення увінчати Рафаеля нечуваною для митця нагородою — саном  кардинала, і лише передчасна смерть художника перешкодила цьому. Поховали геніального художника Високого Відродження в Пантеоні, серед найвидатніших людей Італії.
Мікеланджело Буонарроті (1475-1564)
Кульмінацією епохи Відродження стала творчість Мікеланджело, великого скульптора, архітектора, живописця, поета. Мікеланджело вірив у безмежні можливості людини, яку він уявляв вінцем божественного творіння. Саме тому людина й людська постать стала головною темою його творчості.
Мікеланджело Буонарроті народився 6 березня 1475 року в невеликому містечку Капрезе біля Флоренції, у родині міського радника. Своє покликання він усвідомив ще в дитинстві, і в 13-річному віці став учнем флорентійського живописця Доменіко Гірландайо. Під час навчання в школі він віддавав перевагу не вивченню граматики, а копіюванню картин великих майстрів живопису. Із цієї причини у Мікеланджело виник конфлікт із батьком, для якого заняття мистецтвом здавалися не вартим древнього та шляхетного роду Буонарроті.
У роки юності Мікеланджело перебував у блискучому оточенні герцога Лоренцо Пишного і вступив до художньої школи при дворі цього флорентійського правителя. У своїх знаменитих садах, серед пам'ятників античної скульптури Лоренцо Пишний заснував справжню школу мистецтв. [image: ]
 Вже ранні скульптурні роботи «Битва кентаврів» (1492), «Вакх» (1497), «П’єта» (1498-1500) принесли юному скульптору визнання й успіх. 
В 1501 році Мікеланджело створив одне з найкращих зображень Богоматері й Христа — скульптуру «П’єта» (лат. «оплакування»). Марія, яка тримає на колінах мертвого Христа, зображена не по літах молодою. Її прекрасне обличчя сповнене скорботою, але в ньому немає й тіні розпачу. Загибель сина вона сприймає, як здійснення приреченого та визначеного наперед. 
А в 1504 році геніальний скульптор створює статую «Давид». Флорентійці вважали цю статую громадським надбанням і бачили в ній заклик до безстрашного захисту свого міста. Біблійного героя Давида, який переміг велетня Голіафа, Мікеланджело зобразив оголеним, у стані спокою. Праща і камінь у правій руці, закинуті  за плече, говорять про героїчні діяння Давіда. Він стоїть спокійно, впевнений у своїй правоті та майбутній перемозі. 
Мікеланджело вважав себе насамперед скульптором. Кожне його створіння — це гімн людині, і майстер  стверджував, що у справі звеличування її скульптура височіє над усіма видами мистецтва. Тому навіть живописні образи, створені великим Мікеланджело, вирізняються скульптурною чіткістю та рельєфністю ліній.
В 1508 році Римський папа Юлій II доручив Мікеланджело розпис плафону (так називають стелю, оздоблену живописом) Сікстинської капели, церкви римських пап у Ватикані. Жодному італійському художнику не доводилося працювати над таким гігантським розписом: біля шестисот квадратних метрів стелі! Мікеланджело почав цю роботу 10 травня 1508 року, а закінчив 5 вересня 1512 року. Більше чотирьох років праці, що вимагала надлюдської духовної й фізичної напруги! На зводі Сікстинської капели була відтворена вся біблійна історія, від створення світу до всесвітнього потопу. Перед глядачами постала галерея яскравих образів: пророки й сивіли (віщунки); бог Саваоф, який створює світ; Адам і Єва.   
 Одна з найкращих композицій всього розпису — «Створення Адама». По безкрайньому космічному простору летить Бог-Отець, оточений ангелами. Його права рука витягнута, вона торкається руки Адама, і його тіло, яке лежить на землі, поступово починає рухатися. Ці дві руки, між якими нібито пробігає електрична іскра, залишають незабутнє враження. 
Сцени, що звуться «Гріхопадіння» і «Вигнання з раю» є одними з найбільших у цьому фресковому циклі розписів. Даючи в одній фресці два різночасних епізоди, художник розподіляє поле зображення на дві рівні частини. Ліворуч ми бачимо райський сад в якому мешкають Адам і Єва. Єва простягає руку, щоб прийняти від змія заборонений плід, навіть якщо він принесе смерть. Адам також сліпо йде назустріч безжалісній долі. Схопившись лівою рукою за гілку, він жадібно тягнеться правою до плоду. І не встиг ще змій-спокусник вручити  плід, як ангел вже виганяє пращурів з Раю. Змій і ангел, гріх і розплата за нього в розписі великого майстра стають гілками одного дерева.[image: ]
По закінченні величного фрескового циклу майстер знову взявся за роботу над статуями для гробниці Юлія II. Ця робота перетворилася для нього в справжню трагедію, вона була пов'язана з багатьма труднощами й розчаруваннями, і розтяглася майже на сорок років. Одне із найвеличніших створінь цього циклу — статуя «Мойсей». Великий пророк сидить в урочистій позі. Його обличчя, яке обрамляє густе волосся і борода, зовні спокійне, але водночас виражає затамовану пристрасть. 
Головна робота 30-х років — величезна фреска «Страшний суд» на вівтарній стіні Сікстинської капели, над якою майстер працював близько шести років. З першого ж погляду вона вражає своєю динамікою й монументальним розмахом. Мікеланджело зображує сцену суду, у якій «Цар Слави» вже розподілив усіх воскреслих на грішників і праведників. На величезній стіні — видовище надзвичайної космічної катастрофи. У центрі велична фігура Христа, скоріше схожого на язичницького бога Зевса. Довкола нього обертається величезний вихор, захоплюючи усіх — і праведників, і грішників. Навіть Пресвята Діва злякано притискається до сина, уперше не намагаючись просити помилування для будь-кого. 
До архітектури Мікеланджело звернувся досить пізно, але й у цьому виді мистецтва прославив своє ім'я. Йому ми зобов'язані усипальницею Медічі; інтер'єром бібліотеки Лауренціана; грандіозною реконструкцією давньоримської площі Капітолію; також Мікеланджело увінчав величезним куполом, шедевром ренесансного зодчества, собор святого Петра в Римі.
Мікеланджело помер 18 лютого 1564 року, у віці 89 років. Хвороба звалила його в момент напруженої творчої роботи.[image: ]
Домашнє завдання: Дайте відповідь на запитання.
1. Назвіть імена видатних діячів Високого Відродження.
2. Чому Рафаеля Санті називають «Майстром мадонн»?
3. Які сюжети втілені в станцях Рафаеля?
4. У яких галузях знання виявилась міць інтелекту Леонардо да Вінчі?
5. Який характерний мальовничий прийом вирізняв картини Леонардо?
6. На які сюжети був виконаний Мікеланджело розпис Сікстинської капели?
7. Які скульптурні шедеври Мікеланджело ви можете назвати?
Тестове завдання:
1. Знайдіть пари
Сандро Боттічеллі 	                         	  Страшний суд
Леонардо да Вінчі                            		  Сікстинська мадонна
Рафаель Санті                                                Весна
Мікеланджело				            Таємна вечеря

2. Яке з понять у цих логічних рядах є зайвим?
а) «П’єта», «Мойсей», «Афінська школа», «Давид»;
б) «Мадонна Літта», «Мадонна Бенуа», «Сікстинська мадонна», «Мадонна в гроті»;
в) «Мадонна Конестабіле», «Мона Ліза», «Мадонна в зелені», «Мадонна в кріслі».




Тема 3. Епоха Відродження у Венеції. Пізнє Відродження

Що ми будемо вивчати: Ця тема розповість вам про святкове й урочисте мистецтво Венеціанської республіки, про її видатних майстрів та їх геніальні творіння; про особливості мистецтва Пізнього Відродження та маньєризму.
Що треба запам'ятати: Імена митців Венеціанського та Пізнього Відродження і назви їх кращих робіт. Терміни: пропорція, вакханалія, груповий портрет, лесування, маньєризм.

В історію мистецтва Високого Відродження яскраву сторінку вписала Венеція — «цариця Адріатики», яка  вже у XII столітті була багатою й могутньою республікою. Її володіння охоплювали узбережжя Адріатичного й Середземного морів, острови Кіпр, Родос і Крит. Венеція — дивовижне місто, яке розташовано на 118 островах, розділених 160 каналами, через які перекинуто близько 400 мостів.
Венеціанське мистецтво епохи Відродження, яке стверджувало велич своїх правителів, було святковим і урочистим. Воно сполучало в собі казковість мусульманського Сходу, аристократизм Візантії й готику Німеччини. Венеціанські художники одними з перших стали використовувати в живопису олійні фарби, які давали можливість яскравіше відобразити багатство колориту навколишнього світу. Якщо художники Флоренції вважали основою живопису малюнок, то венеціанські митці — колір і фарби. А головним змістом венеціанського живопису стала барвиста декоративність і святковість. Найвищого розквіту вона досягла в XVI столітті, коли творили видатні майстри Я. Сансовіно, Дж. Белліні, Джорджоне, Тиціан. 
Джорджоне (1477-1510)
Джорджо Барбареллі да Кастельфранко, якого називали частіше просто на ім’я, Джорджоне — перший венеціанський художник, творчість якого цілковито відповідала ідеалам епохи Відродження. Його картини відзначені глибоким ліризмом і тонкою поетичністю. Він першим серед художників Венеції звернувся до літературних тем і міфологічних сюжетів. Пейзаж, природа й прекрасне людське тіло стали для нього предметом мистецтва і об'єктом поклоніння. Почуття гармонії, досконалість пропорцій, м'яка світлотінь, натхненність і виразність образів — всі ці риси живопису Джорджоне нагадують нам стиль Леонардо да Вінчі. Великий флорентійський художник зустрічався з Джорджоне, перебуваючи в 1500 році у Венеції і, безсумнівно, вплинув на його творчість. [image: ]
Вже у першому відомому творі «Мадонна Кастельфранко» (1505) Джорджоне виступає видатним майстром живопису. Образ мадонни сповнений поезії, замисленої мрійності, пронизаний тим настроєм суму, який характерний для всіх жіночих образів венеційського майстра. Джорджоне прожив дуже коротке життя і в останні роки працював олійними фарбами, більш стійкими у вологому кліматі Венеції. 
 Одне з найвідоміших створінь Джорджоне — картина «Гроза». Сюжет цього твору не розгаданий й дотепер: жінку, яка годує дитину і юнака із ціпком поєднує не взаємодія на фоні величної природи, а загальний поетичний настрій. Джорджоне володіє надзвичайно багатою палітрою фарб: приглушені тони оранжево-червоного одягу юнака та його зеленувато-білої сорочки перегукуються із білою накидкою жінки. Усе оповито сутінковим світлом, що створює настрій занепокоєння, тривоги й радості в передчутті грози. 
В своїх картинах Джорджоне охоплює єдиним поглядом землю, рослини, хмари, людей, мости й міські будівлі, він створює образи природи і людини в повній, нерозривній єдності. Таке художнє сприйняття оточуючого світу було важливим завоюванням мистецтва епохи Відродження.
Складний внутрішній світ людини відображає картина «Юдиф». В образі головної героїні поєднуються мужня величність і жіноча натхненність. Прекрасна жінка зображена на лоні чудової природи, її обличчя задумливе і безтурботне, але в руці холодно блищить гострий меч, а нога попирає мертву голову полководця Олоферна. Цей контраст вносить сум'яття й порушує ідилію картини.[image: ]
Вершиною творчості Джорджоне стали дві картини: «Спляча Венера» і «Сільський концерт» (1508-1510). 
Поетичністю пронизане зображення «Сплячої Венери», її тіло написане легко і вільно, а обличчя із закритими очима виглядає цнотливо і строго.
«Сільський концерт» — одне із найбільш життєрадісних і загадкових полотен Джорджоне. Тут зображені два кавалери в пишному одязі та дві оголені жінки, яких іноді вважають музами. Одна з них бере воду із колодязя, а друга — грає на сопілці. Картина вирізняється чарівною споглядальністю й мрійливим настроєм. 
Джорджоне першим серед італійських живописців приділив велику увагу не релігійним, а світським темам; в своїх неперевершених творах він завжди стверджував ренесансну ідею нерозривного зв'язку між досконалою людиною і прекрасною природою. 


Тіціан Вечелліо (1477-1576)
Тіціан Вечелліо — геніальний художник венеціанського Відродження, народився в невеликому місті П’єве ді Кадоре, що поблизу Венеції. За своє довге та плідне життя він здобув великої пошани та слави. Його біографи розповідають про почесті, які надавав Тіціану імператор Карл V: коли художник упустив пензля, імператор підняв його. Лише на перший погляд може здатися, що в цьому випадку немає нічого примітного. За суворими правилами придворного етикету цей жест означав глибоку повагу і смиренне преклоніння імператора перед генієм художника. 
Тіціан написав величезну кількість картин на міфологічні й християнські сюжети. Його мистецтво відрізняється багатогранністю, глибоким розкриттям драматичних сторінок життя людини, її внутрішніх конфліктів. Щасливе довголіття дозволило художнику залишити після себе найбагатшу творчу спадщину, яка мала величезний вплив на нащадків. 
Визнання та славу Тіціан здобув  уже в 1516 році, коли був титулований першим живописцем республіки. В 1520 році герцог  Феррарский замовляє йому цикл картин, у яких Тіціан майстерно втілює                                                      дух язичницької міфології і виступає талановитим поетом античності. У цикл ввійшли «Вакханалія», «Свято Венери», «Вакх і Аріадна», «Венера перед дзеркалом». 
У багатьох своїх роботах художник натхненно прославляє жіночу красу. На картині «Венера Урбинська» (1538) в образі античної богині любові він зображує земну жінку, яка тільки прокинулась від сну. Його чудовий живопис передає всі фарби природи й матеріального світу: теплоту тіла, легкість золотого волосся, блиск шовку. Тіціан мав виняткове почуття колориту, він мислив фарбами й навіть підготовчі малюнки робив ними.
Великий венеціанський художник був неперевершеним портретистом. Він не просто досягав приголомшливої подібності, але й умів майстерно розкрити характер людини: «Портрет доньки Лавінії», «Автопортрет» (1575), «Портрет Римінальді», «Портрет Карла V» (1548). Тиціан одним з перших звернувся до жанру групового портрета, прагнучи відобразити взаємини між людьми: «Портрет папи Павла III з Алессандро й Оттавіо Фарнезе» (1546).[image: ]
В останні роки життя творчість Тіціана зазнає великих змін, його хвилює трагічна сторона життя, тема страждань: «Святий Севастіан» (1575), «Покаянна Марія Магдалина» (1565), «Оплакування Христа» (1576). Змінюється колірна гама й техніка живопису: золотавий світлий колорит поступово згущується і стає стриманим і похмурим. А прозорі лесування (так у живописі називають тонкі, прозорі фарби, нанесені на висохлі барвисті шари) змінюються на стрімкі широкі мазки. 
Помер Тіціан із пензлем у руці, завершуючи свою роботу над картиною «Оплакування Христа», яка втілює почуття суму і безмірної скорботи.

В другій половині XVI століття в Італії поглиблюється занепад в економіці і торгівлі, переживають кризу художня культура та мистецтво. Лише у Венеції ренесансна культура продовжує свій злет у творчості митців Пізнього Відродження. Представниками його стали Андреа Палладіо (1508-1580), Паоло Веронезе (1528-1588) і Якопо Тінторетто (1518-1594). Творчість цих талановитих, але абсолютно несхожих митців виявила характерні риси епохи. 
Андреа Палладіо — найвпливовіший архітектор в історії західної цивілізації, засновник архітектури класицизму, майстер Пізнього Відродження. Його роботи, сповнені природності, спокою та довершеності, прикрашають міста Віченцу і Венецію (Вілла Ротонда, Собор Сан-Джорджо Маджоре).[image: ]
Картини Паоло Веронезе життєрадісні, барвисті, багатолюдні. Наприклад, у величезній картині «Шлюб в Кані» (1562-1563) композиція поєднує біля ста тридцяти фігур. Колорит творів Веронезе настільки радісний, що католицька церква вважала його біблійні композиції занадто світськими, і навіть язичеськими. Лише втручання венеціанських правителів врятувало художника від смертного вироку на суді інквізиції. 
У живописних творах Якопо Тінторетто набувають яскравого втілення трагічні протиріччя епохи Відродження в період кризи. Він створив близько шестидесяти монументальних картин, серед яких драматичне «Розп'яття», мрійлива «Марія Єгипетська в пустелі», величне «Висічення Мойсеєм води з каменю». Неодноразово видатний художник настільки захоплювався задумом картини, що працював без гонорару, отримуючи плату лише за полотно й фарби. Творчість Якопо Тінторетто завершує історію художньої культури Відродження в Італії.

В XVI сторіччі в італійському мистецтві з'явився ще один напрям, котрий вже неможливо вважати класичним — це маньєризм. Художники-маньєристи вважали основою творчості не реальний світ, а свою уяву про нього. В своїх картинах вони використовували холодні пронизливі фарби, незвичайні або чудернацькі ефекти, пов'язані з видовженими фігурами, освітленням та перспективою. Їх образи сповнені тривоги, напруженості та занепокоєння.
Найбільш відомі художники-маньєристи — Якопо Понтормо («Мадонна з дитиною», «Портрет юнака з алебардою») і Франческо Параміджаніно («Автопортрет», «Мадонна з довгою шиєю»).
Маньєризм, народжений в Італії, поширився на інші країни Європи і, в тому числі, Україну. Завдяки діяльності північноєвропейських майстрів, в Україні були створені скульптури, в яких чітко простежуються риси маньєризму. Насамперед, це роботи скульптора Іоанна Пфістера (1573-1642), який працював на Львівщині, Тернопільщині. На замовлення родини Сенявських майстром були виконані деякі скульптури, наприклад, статуя Святої Єлизавети (1630). Маньєризм відбився у примхливому ракурсі фігури, надмірно витягнутих пропорціях тіла, аристократичній постановці голови та особливій витонченості.
В цілому, маньєризм, як напрям у європейському мистецтві, відобразив втрату ренесансної гармонії між природою та людиною, тілесним і духовним.
Домашнє завдання: Дайте відповідь на запитання.
1. У чому полягає особливість живопису венеціанських художників?
2. Які ви знаєте роботи Джорджоне?
3. Який виразовий засіб живопису став основним у творчості Тіціана?
4. Назвіть характерні риси творів Паоло Веронезе і Якопо Тінторетто.
5. У чому особливості творчості маньєристів?
Тестове завдання: 
1. Знайдіть пару:
Джорджоне
Тіціан
Веронезе
Тінторетто
«Портрет папи  Павла III»
«Гроза»
«Висічення Мойсеєм води з каменю»
«Шлюб в Кані»

2. На цих ілюстраціях картини видатних майстрів Венеціанського Відродження. Назвіть їх імена.
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     Венера перед дзеркалом        Шлюб у Кані (фрагмент)           Сільський концерт






Тема 4. Північне Відродження
Що ми будемо вивчати: Ця тема познайомить вас із мистецтвом епохи Відродження у країнах Північної Європи — Нідерландах, Німеччині, Франції — з їх культурними традиціями та творчою спадщиною.
Що треба запам'ятати: Нова культура країн Північної Європи сформувалась під впливом традицій готики, а її становлення відбувалося в традиціях християнства. Імена видатних майстрів Північного Відродження та назви їх видатних творів. 

В XV столітті на півночі Європи набули поширення ідеї Епохи Відродження, люди відкрили в собі величезні творчі можливості. Мистецтво цього періоду у Нідерландах, Німеччині, Франції стали називати Північним Відродженням. Однак цей культурний рух мав свої особливості та відмінності від Італійського Відродження.
Для Італії антична культура була невід'ємною частиною національної спадщини. Італійці рішуче відхиляли традиції й принципи середньовічної культури: вони жили серед руїн римської архітектури, ходили по тій же землі і дихали тим же повітрям, що й древні римляни. У країнах Північної Європи не було такої кількості античних пам'яток і готичне мистецтво стало тим ґрунтом, на якому зійшло насіння Північного Відродження.
Мистецтво північних країн було більш демократичним і гостріше відгукувалося на життєві проблеми народу. Тому найбільш доступний і демократичний вид образотворчого мистецтва — гравюра — дістав саме в цих країнах широкого розповсюдження.
На відміну від італійських художників, мешканці Північної Європи не шукали ідеалів в античній спадщині. Їх мало турбувала краса людського тіла, у їхній творчості так і не з'явився образ людини-героя, характерний для італійського мистецтва епохи Відродження. У мистецтві Північного Відродження людина — не вершина творіння, а лише один із численних доказів всемогутності Бога. На картинах північноєвропейських художників людина живе одним життям із небесами, землею, морем; вона — чудесний прояв природи, але не більший, ніж будь-яке інше її створіння. 
Епоха Відродження у Нідерландах
У становленні нідерландського Відродження головну роль зіграли брати Хуберт (1370-1426) і Ян (1390-1441) ван Ейк . Саме ці живописці вперше стали реально зображувати навколишній світ, який на їхніх картинах наповнювався життєдайним світлом та ставав піднесеним і поетичним. Найбільш відомий твір братів ван Ейків — грандіозний Гентський вівтар (1432), який складається з 26 картин і втілює ідею торжества праведників після Страшного суду.[image: ]
Ян ван Ейк написав багато картин, серед яких найкращі — «Мадонна канцлера Ролена» (1436), «Людина в тюрбані» (1433), «Портрет подружжя Арнольфіні» (1434). Головними у його портретах є споглядальність героїв, їхня заглибленість в особистий внутрішній світ.
Одна з найбільш знаменитих його картин — «Мадонна канцлера Ролена», що зображує Марію з дитиною і замовника, канцлера Ролена, який схилився перед Пречистою. Горда владна людина, яка не позбавлена земних пороків, представлена віч-на-віч із Богоматір'ю — втіленням досконалої гармонії та спокою. У мистецтві Середньовіччя, де було чітке розподілення земного й небесного, таке зображення навіть уявити було неможливим. [image: ]
Інша картина, «Портрет подружжя Арнольфіні», виконана як весільний портрет заможного італійського купця. Кожна його деталь виписана з неймовірною старанністю і має особливий сенс. Так, розкішне вбрання кімнати демонструє добробут, свіча уособлює присутність Бога, апельсини — райське блаженство, а песик — подружню відданість. Молоді, з'єднавши руки, присягаються зберігати вірність один одному, а в круглому дзеркалі, що висить на стіні, відображені свідки, присутні на урочистому обряді одруження.
Наприкінці XV століття в Нідерландах з'явився один із найзагадковіших західноєвропейських живописців — Ієронімус ван Акен, прозваний Босхом. Цей художник у своїх творах змалював найпохмуріші й найниціші сторони життя людського роду. Його картини населяють дивовижні й фантастичні створіння, охоплені зловісною і стрімкою енергією: «Сад земних утіх» (1500-1510), «Віз сіна» (1500-1502), «Блудний син» (1505), «Спокуса святого Антонія» (1506).[image: ]

Пітер Брейгель Старший (Мужицький) (1525-1559)
Пітер Брейгель — геніальний художник-філософ, творчість якого стала вершиною нідерландського Ренесансу. Переборюючи середньовічне світосприйняття і умовності художньої мови, Брейгель зміг закласти основи реалістичного жанрового та пейзажного живопису нових часів. 
Художник одержав освіту в Антверпені, який у той час був торговельним, економічним і культурним центром Нідерландів; здійснив подорожі до Франції, Швейцарії, Італії. Відвідання цих країн вважалося неодмінним для досягнення мистецького успіху. Брейгель був зворушений давніми пам’ятками Риму та шедеврами Відродження, морською стихією та живописними гаванями Середземномор’я. 
В своїй творчості майстер гостро критикував недоліки сучасного йому суспільства, шукав шляхи до національної художньої мови. Джерелом його натхнення стали фольклор та народні звичаї. Твори Брейгеля іноді нагадують повчальні вистави середньовічного театру, наприклад, «Бій Масниці й Посту» (1559), а «Нідерландські прислів'я» (1562) — своєрідна енциклопедія народного фольклору, у якій більше ста ілюстрацій до народних прислів'їв, байок і примовок. 
У картинах «Селянське весілля» і «Селянський танець» (1560) Брейгель показує звичайні сцени з народного життя, свідком яких він сам неодноразово був, образи народного побуту, грубуватої сили.
У багатьох країнах Західної Європи Пітера Брейгеля називають Мужицьким. Це призвисько він дістав за серію живописних полотен «Пори року» (1566). Ліризмом і щемливим смутком віє від образів картини «Мисливці на снігу»: темно-коричневі силуети дерев, фігури мисливців і собак на тлі білого снігу та пагорбів. Відображаючи красу рідної землі, підкреслюючи незламну життєву силу народу, Пітер Брейгель розкрив і трагічні сторони життя. Звертаючись до релігійних сюжетів, художник відображав злободенні події, знущання загарбників-іспанців: «Вифлеємське побиття немовлят», «Перепис у Вифлеємі» (1566). А в картинах «Каліки», «Сорока на шибениці» та «Сліпі» (1568) виражений гіркий роздум митця над народною долею.
Одним з останніх творів Брейгеля була картина «Сліпі» де на фоні спокійного, безтурботного пейзажу із церквою, безлюдними пагорбами й зеленими деревами зображені приречені долею страшні каліки. Ця картина має символічне значення: природа вічна, як світ, а доля сліпих — це життєвий шлях багатьох людей. Сіро-сталевий тон живопису з бузковими відтінками передає відчуття глибокого суму та безвихідності. У цьому знайшли яскраве втілення трагічне світосприйняття художника та дух часу. 
          
Німецьке Відродження
Мистецтво Німеччини дало світові багато видатних майстрів. Однак, відкривши для себе красу навколишнього світу, німецькі майстри втілювали в основному релігійні сюжети. Їх хвилювали теми християнської чесноти й людини-хазяїна своєї долі.
      

   Альбрехт Дюрер (1471-1528)
Перше місце серед митців німецького Відродження належить Альбрехту Дюреру, німецькому художнику, математику, теоретику мистецтва. Його називали «титаном за силою думки, пристрасності й характеру, по багатосторонності й вченості». [image: ]
Син ювеліра, переселенця з Угорщини, він залишив батьківське ремесло і в 24 роки відкрив власну майстерню. Художник писав вівтарні картини, портрети своїх сучасників, виконував екслібриси. Однак головною його справою в ці роки стала друкована графіка: гравюри на дереві та більш складні за технікою виконання гравюри на міді. Цей жанр мистецтва був дуже популярним у Німеччині, і завдяки цьому ім'я Дюрера стало відомо всій країні. Набожних німецьких обивателів особливо вразили 15 гравюр Дюрера до останньої книги Нового Завіту «Апокаліпсису» (1498). На одній з гравюр він зобразив чотирьох вершників, що уособлюють Голод, Мор, Війну і Смерть. Вони вихором мчать на конях, змітаючи на своєму шляху молодих і старих, багатих і бідних. Так Дюрер зображує загибель людського роду, застережуючи від розправи за гріхи — така ідея гравюр до «Апокаліпсису».
У багатій графічній спадщині Альбрехта Дюрера центральне місце за правом належить трьом гравюрам на міді, які ввійшли в історію живопису під назвою «Майстерні гравюри».
«Меланхолія» (1514) — найбільш загадкова гравюра із цієї серії робіт і один з найулюбленіших творів самого художника. Крилата жінка — своєрідна муза Дюрера, яка нерухомо сидить в оточенні предметів науки й алхімії: пісочного годинника, інструментів, вагів, кажана й т.ін. Ця робота — ключ до розгадки загального змісту «Майстерних гравюр»: вони являють собою відверту розповідь художника  про себе і своє призначення на Землі.
Дюрер був першим із німецьких художників, хто писав автопортрети, розробляв проблеми перспективи й анатомії. Виконуючи замовлення своїх сучасників, він написав безліч портретів, у яких виявив неповторність і своєрідність кожної людини. Це був новаторський підхід до жанру портрета у німецькому мистецтві. 
Гуманістична лінія в творчості Дюрера найбільш яскраво пролунала після подорожі до Італії. Він, як і видатні італійські майстри, прагнув до наукового пізнання світу й людини. У його творах завжди вражає пильність спостережень і точність графічної мови. 
Серед робіт останнього періоду творчості художника найбільш відомою є картина «Чотири апостоли». Святі Іоанн, Петро, Павло й Марко неначе застерігають людство від оман і згубних вад. Картину супроводжують тексти зі Священного Писання. Чотири апостоли — це люди епохи Відродження, стійкі у боротьбі за справедливість та істину.
Альбрехт Дюрер, як щирий представник епохи Відродження, залишив багато наукових праць: трактат про пропорцію й перспективу «Керівництво до вимірювання», «Вчення про пропорції людського тіла», «Про укріплення і захист міст».
Великим самобутнім художником Німецького Відродження був Лукас Кранах Старший (1472-1553), який сприйняв всі досягнення італійського Відродження. Його мадонни нагадують нам твори італійських майстрів: «Мадонна у винограднику» (1525), «Венера й Амур» (1509). Особливе місце в його роботах посідає природа — густі ліси, квітучі луги й розкішні виноградники.
Ганс Гольбейн Молодший (1498-1543) був різнобічним митцем: великим портретистом, майстром книги й декоратором. Він написав чудовий портрет філософа і письменника Еразма Роттердамського (1523) і виконав серію гравюр до його книги «Похвала Глупоті» (1514).
Домашнє завдання: Дайте відповідь на запитання.
1. У чому відмінність мистецтва Північного Відродження від Італійського Відродження?
2.  	Назвіть імена художників, які зіграли головну роль у становленні Нідерландського Відродження? Які роботи ви можете назвати?
3. Кого вважають найвидатнішим художником Німецького Відродження? 
4. Назвіть інших німецьких художників епохи Відродження та їх роботи. 
Тестові завдання: 
1. Знайдіть пару:
Пітер Брейгель
Ян ван Ейк
Ієронімус Босх
Альбрехт Дюрер
«Портрет подружжя Арнольфіні»
«Нідерландські прислів'я»
«Меланхолія»
«Сад земних утіх»
2. Яке з понять у цьому логічному ряді є зайвим?
а) «Селянський танець», «Віз сіна», «Селянське весілля», «Сліпі»;
б) «Автопортрет», «Меланхолія», «Чотири вершники», «Мисливці на снігу».
3.  Автори цих творів живопису — художники Північного Відродження. Назвіть їхні імена.[image: ]
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Тема 5. Музика і театр епохи Відродження
Що ми будемо вивчати: Це тема познайомить вас із основними етапами розвитку музичної культури епохи Відродження, з новими музичними жанрами, видатними композиторами і особливостями їхньої творчості.
Що треба запам'ятати: Назви музичних жанрів епохи Відродження — каччія, баллата, мадригал; назви музичних інструментів — віола, лютня, клавесин, клавікорд, орган. Імена великих драматургів епохи Відродження та назви їх видатних творів. Терміни: ars nova, поліфонічна музика, комедія дель арте, «вчена комедія», пастораль.

Епоха Відродження, як вже було сказано раніше, це поворотний момент в історії світової культури. Кардинальні зміни відбулися у всіх сферах людського життя, духовної діяльності та культури.
У музиці Італії епохи Відродження на зміну строго впорядкованому мистецтву, що належало церкві, прийшло світське професійне мистецтво, яке одержало назву «ars nova» — «нове мистецтво». Його виникнення було тісно пов'язане з творчістю великих італійських поетів Данте і Петрарки. Їхні вірші, написані не на латині, а на живій італійській мові, добре поєднувалися з музикою. Мелодії, створені на ці вірші, були більш співучими та виразними, ніж строгі середньовічні хорали. Композитори цієї епохи — П’єтро Казелло, Ніколо Перуджино, Карло Джезуальдо — залишили безліч ліричних творів для співу у супроводі лютні та інших струнних інструментів. Найбільш популярними жанрами того часу були каччія — мисливська пісня, та баллата — танцювальна пісня. А найбільш глибоким і витонченим пісенним жанром був мадригал — лірична пісня, як правило, на морально-повчальний текст.
З початком епохи Відродження в Італії поширилося побутове музикування на різних інструментах, виникли численні гуртки любителів музики. У цей час з'явилося багато нових музичних інструментів: віола (попередниця скрипки, віолончелі, альта), клавесин, клавікорд. Дуже поширеним став орган, один із найвеличніших музичних інструментів.
Хоровий спів в епоху Ренесансу залишався провідним напрямком музики. В італійській церковній музиці склався особливий стиль багатоголосся — поліфонічний, в якому всі голоси рівноправні. Для поліфонічної музики характерна зосередженість, споглядальність, вона сповнена світлим світовідчуттям і покликана очищати людину від мирської суєти. Представниками цього музичного напрямку були відомі композитори Джованні Палестрина, Жоскен Дюпре, Джезуальдо ді Веноза. Піднесену музику цих видатних майстрів часто порівнюють із живописом великого Рафаеля.
Однак, на тлі величезних досягнень в інших областях художньої творчості, музика епохи Відродження зробила лише перший крок на шляху до того злету, який вона здійснила у XVII столітті.
Значні зміни відбулися в епоху Відродження і у мистецтві театру. Театральне мистецтво Італії, Іспанії та Англії відрізнялося світським характером і величезним інтересом до театру Давньої Греції та Риму. У цей час відроджуються такі театральні жанри, як антична комедія та трагедія.
Джерела театру Відродження — в театральних виставах Італії, де улюбленим жанром була комедія. Актори та коміки-потішники грали смішні, а іноді й драматичні сценки з життя сучасників: городян, ремісників, купців. Поступово в спектаклях з'явилися постійні персонажі-маски: бідний селянин Арлекін, його суперник простодушний П'єро, пронозливий слуга Бригелла, нещасний старий Панталоне, служниця Коломбіна. Такий театр одержав назву комедія дель арте або комедія масок. Кожний персонаж мав свою маску-характер і справжню маску, як частину костюма. Маска виготовлялася із тканини або пап'є-маше і звичайно закривала половину обличчя. Актор, одного разу вибравши героя, залишався вірний йому протягом усього життя. Ці спектаклі мали лише приблизний сценарій, а вся дія будувалася на імпровізації акторів. Вистави комедії масок були переповнені жартами, складними трюками і сатиричним глузуванням. Дію супроводжувала задерикувата народна музика і веселі танці. Зовнішнє оформлення спектаклів було дуже простим: сцена являла собою вулицю із двома будинками по різних сторонах, а вікна і балкони будинків були додатковими театральними майданчиками. Ці спектаклі, майстерно зіграні, були дотепно жартівливими і водночас зворушливими.
Існував в Італії й інший театр — вистава так званої «вченої комедії». Зразком для неї послужила антична комедія. Для цих вистав були характерні ситуації плутанини та несподіваних впізнавань, але у виграші завжди залишалися персонажі безстрашні, чесні та щирі.
Під впливом античного мистецтва виник і такий жанр театру Відродження, як пастораль. Ці спектаклі розповідали про нехитрі забави пастухів і пастушок, їх ідеальну і чисту любов.
Театральні вистави епохи Відродження розігрувалися нерідко на сценах античних амфітеатрів, з монументальними розкішними декораціями. 
Епоха Ренесансу в Англії почалася лише у XVI столітті, у цей час по всій країні будувалися публічні театри. Одним з них був театр «Глобус» (1599), пов'язаний з ім'ям Вільяма Шекспіра. «Глобус» швидко став найвідомішим і найбільш популярним театром в Англії. Він являв собою круглий амфітеатр, який уміщував від 1500 до 3000 чоловік. Знатна публіка дивилася спектаклі, сидячи в ложах, а простолюдини стояли в партері. Дах розміщувався лише над сценою, і був пофарбований у кольори неба, зовні на ньому була встановлена статуя Геркулеса, який тримав на своїх плечах земну кулю. Напис над входом говорив «Totus mundus agit histrionem», тобто «Цілий світ грає якусь роль». Спектаклі того часу обходилися без декорацій і практично без реквізиту. Вся увага була прикута до актора, і від його майстерності залежав успіх або провал п'єси. 
Саме Вільяму Шекспіру (1564-1616) зобов'язаний своїм розквітом театр англійського Відродження. В історії світового театрального мистецтва він — одна з найвизначніших фігур, яка вплинула на весь наступний розвиток театру. 
Великий драматург приїхав у Лондон із провінційного містечка Стратфорда. Вступивши до театральної трупи як актор, він незабаром став знаним драматургом. У його п'єсах «Гамлет», «Король Лір» розповідаються історії зрадництва та боротьби за владу. У драмах «Річард III», «Макбет», «Отелло» розкриваються події кривавих злочинів, божевілля та каяття. Про всеперемагаючу силу любові розповідає трагедія «Ромео і Джульєтта». У трагедіях і драмах Шекспіра глядачі захоплювалися людськими чеснотами і обурювались проявами згубних інстинктів та свавілля. Геніальний драматург виявляв подвійність людської натури, в якій поєднується добро і зло. Перу великого майстра належать також блискучі життєстверджуючі комедії «Приборкання норовливої», «Багато галасу даремно». 
Драматична дія в творах Вільяма Шекспіра завжди була видовищною, динамічною та ефектною. Велике значення в театрі Шекспіра мала музика: актори грали на різних музичних інструментах, у дію включалися спів і танці. Актори своїм мистецтвом — пластикою, мімікою, голосом — заворожували глядачів, захоплювали щирою веселістю чи, навпаки, змушували відчувати гнів.
Родоначальником іспанського театру епохи Відродження став іспанський драматург Лопе де Вега. Він народився в Мадриді, а свою театральну діяльність розпочав у Валенсії, очоливши групу молодих драматургів. Слава Лопе де Веги була неперевершеною, сучасники називали його «феніксом геніїв», «поетом неба та землі». П'єси видатного драматурга торкалися різноманітних тем, йшли в публічних театрах і на придворній сцені, на площах міст і селищ. Життєрадісні та поетичні комедії великого Лопе де Веги («Овече джерело», «Собака на сіні») вселяли віру в добро та справедливість. 
Домашнє завдання: Дайте відповідь на запитання.
1. Яку назву одержало світське професійне мистецтво епохи Відродження, що прийшло на зміну церковному мистецтву?
2. Які музичні інструменти виникли  у XIV-XVI ст. у країнах Західної Європи?
3. Які види комедій склалися в італійському театрі епохи Відродження?
Тестове завдання 
1.  Продовжіть цей ряд імен персонажів італійської комедії дель арте: Брігелла, Панталоне...
2.    Яке з понять у цьому логічному ряді є зайвим:
а)    каччія, баллата, мадригал, хорал;
б) «Гамлет», «Ромео і Джульєтта», «Собака на сіні», «Приборкання норовливої».
Підсумкові завдання по темі «Мистецтво епохи Відродження»
1. Назвіть міста Італії, які стали центрами розвитку культури епохи Відродження.
2. Знайдіть помилку в наступних судженнях:
а) «Донателло, Мазаччо, Рафаель — видатні італійські митці, представники Раннього Відродження»;
б) «В епоху Відродження техніка фрески була замінена мозаїкою, яка дозволяла краще відтворювати об'ємні зображення»;
в)  «Сандро Боттічеллі, один з найосвіченіших людей свого часу, зобразив себе серед найвідоміших сучасників у картині «Народження Венери».
3. Хто з діячів епохи Високого Відродження став втіленням 
· інтелекту епохи;
· її сили та могутності;
· її гармонії.
4. У даному фрагменті вірша великого митця йде мова про суть і зміст творів мистецтва. Це висловлювання пов'язане з його найвеличнішими творами. Як ви думаєте, хто цей видатний художник? 
«Для скульптора не може бути рішення без мармуру, де криється воно,
 Аж доки  в статую не втілено рукою, слухняною до волі і натхнення».
5. Які основні відмінності Північного Відродження від Італійського Відродження?
6. Хто з видатних художників-представників Північного Відродження був автором наукових трактатів, присвячених питанням пропорції та перспективи?
7. Хто це:
а) Видатний майстер нідерландського Відродження, уродженець міста Брюгге, який створив разом із братом величезну вівтарну композицію для церкви міста Гента; за переказами, винахідник олійних фарб у Нідерландах;
б) Цей геніальний художник чудово грав на лютні, скрипці, арфі, майстерно імпровізував, підбираючи музику до своїх сонетів і мадригалів. Він удосконалив флейту й віолу, мав прекрасний голос, недарма сучасники називали його «солодкоголосим Орфеем». 
8. Назвіть одного з найбільш загадкових художників Північного Відродження, який показав негідні сторони життя людського роду.
9. Визначте, які судження належать представникам епохи Італійського Відродження, а які представникам Північного Відродження: 
а)   «Людина (… ) є чимось найкращим (…), і навіть більш, ніж найкращим».
б)   «Те, що властиве нам від природи, найменш підлягає засудженню».
в)   «Служіння Богу і військові подвиги — ціль життя і найвище щастя».
д)  «Людина грішна за своєю сутністю, вона повинна відмовитися від радощів життя».
10.   Які з назв у цих рядках є зайвим:
а)   «Мадонна Конестабіле», «Мадонна Літта», «Мадонна канцлера Ролена», «Мадонна з книгою»;
б)  «Мисливці на снігу», «Меланхолія», «Чотири апостоли», «Весна»;
в)  «Гроза», «Віз сіна», «Шлюб у Кані», «Святий Себастьян».
12. Знайдіть пару:
Тіціан					«Весна»					Боттічеллі					«Венера Урбинська»
Ян ван Ейк					«Селянське весілля»
Босх						«Людина в тюрбані»
Брейгель					«Сад земних утіх»
13.  Кого з митців епохи Відродження відобразив Рафаель в образі філософа Платона у фресці  «Афінська школа»:
а) Рафаель; б) Мікеланджело; в) Леонардо да Вінчі.




Cловник основних понять
Автопортрет — портрет художника, скульптора, виконаний ним самим, нерідко за допомогою дзеркал.
Акафіст — особливий вид молитовно-хвалебних пісень на честь Христа, Богородиці та святих.
Акварель — живопис фарбами, які розводяться водою; відрізняється прозорістю і свіжістю колориту.
Акватинта — різновид заглибленого гравірування, що здійснюється травленням кислотою із застосуванням асфальтового порошку або каніфолі.
Акведук — надземна кам'яна або залізобетонна споруда, міст для переведення водопровідних труб, зрошувальних каналів через глибокі яри, ущелини, долини рік, залізниці і шосейні шляхи.
Акорд — співзвуччя, що складається із трьох або більше звуків.
Акрополь — укріплена центральна частина давньогрецького міста, розташована на височині.
Актор — виконавець ролей у театрі та кіно.
Акустика — особливості поширення звуку в якому-небудь приміщенні, обумовлені його формою, матеріалами й  елементами.
Амфітеатр — овальна арена для видовищ, навколо якої уступами розташовані місця для глядачів.
Анімаліст — художник, який зображує тварин.
Анімація (мультиплікація) — вид кіномистецтва.
Античність — історія і культура Давньої Греції, Давнього Рима, а також країн і народів, культура яких розвивалася в контакті із цими цивілізаціями.
Антифони — музичні фрагменти, які по черзі виконувались двома складами церковного хору, що перебували по різні сторони від вівтаря.
Апсида — перекритий куполом напівкруглий виступ будівлі, розташований у християнських храмах в східній (вівтарній) частині будівлі.
Арія — великий вокальний твір для співака-соліста із супроводом симфонічного оркестру. Арія є частиною опери або оперети.
Арка — кам'яна дуга, перекриття простору між двома опорами. 
Аркбутан — «похила» арка, що передає розпір, тиск склепіння будівлі на опорні стовпи, контрфорси. 
Архаїка — давньогрецьке мистецтво VII-VI ст. до н.е., а також мистецтво стародавніх періодів художнього розвитку.
Архітектура — мистецтво проектування, спорудження та художнього оздоблення будов; будівельне мистецтво.
Багатоголосся — вид музики, заснований на одночасному сполученні декількох голосів.
Базиліка — антична і середньовічна будівля, що має форму витягнутого прямокутника, поділеного всередині двома рядами колон на поздовжні частини — нефи.
Балет — вид музично-театрального мистецтва, що поєднує танець, музику і драматургічний задум.
Балетмейстер — постановник  балетів, танців, хореографічних номерів.
Балада — вокальний або інструментальний твір розповідного характеру.
Барабан — верхня частина будівлі у формі циліндру, на якому розташований купол.
Барельєф — вид рельєфу, скульптурна прикраса на пласкій поверхні, що виступає над площиною фону менше, ніж на половину своєї товщини. 
Бельканто — вокальний стиль, що є основою італійської вокальної школи. Відзначається винятковою мелодійною зв'язністю, легкістю, рухливістю.
Бестіарії — вид кривавої театралізованої вистави в Давньому Римі, бій людини (нерідко беззбройної) зі звіром.
Билина — староруська епічна пісня-сказання про героїчні подвиги богатирів і знаменні події з життя народу.
Братства — громадські організації на Україні в XIV-XVI ст., діяльність яких була спрямована на збереження православної релігії та культури, створення шкіл.
Вазопис — декоративний розпис керамічних посудин, виконується спеціальними фарбами та закріплюється випалюванням.
Вакханалія — в античному світі свято на честь Вакха, бога родючості, виноградарства і виноробства, яке супроводжувалось веселощами та оргіями.
Ведута — жанр міського пейзажу.
Вівтар — місце для жертвоприношень, а також східна частина храму.
Вімперг — високий шпилястий декоративний фронтон, що завершує портали й віконні отвори готичних будівель. 
Вітраж — картина або орнамент із кольорового скла або іншого матеріалу, що пропускає світло.
Водевіль — п'єса легкого комедійного змісту, в якій діалоги чергуються з піснями й танцями.
Відродження (Ренесанс) — епоха розквіту науки та мистецтва в ряді країн Західної Європи, яка наступила після епохи Середньовіччя і створила багато чудових зразків ренесансного мистецтва.
Вокал — майстерність володіння співочим голосом.
Вокальна музика — поєднання двох видів мистецтва: музики і поезії.
Волюта — архітектурний елемент у формі спірального завитка, складова частина іонічної та коринфської капітелей.
Галерея — довге крите приміщення, у якому одна зі стін замінена колонами.
Гармонія — виразовий засіб музики, заснований на об'єднанні звуків у співзвуччя.
Геометрика — рання стадія розвитку давньогрецького мистецтва (IX-VIII ст. до н.е.)
Гіматій — чоловіче одіяння у вигляді сорочки.
Гімн — урочиста пісня.
Гладіатор — у Стародавньому Римі боєць із рабів або військовополонених, спеціально навчений для поєдинків а арені цирку.
Гомофонія — вид багатоголосся, у якому один голос є головним, провідним, а інші другорядними, супровідними.
Горельеф — вид рельєфу, скульптурний твір, у якому зображення виступає над площиною тла більше, ніж наполовину свого об'єму.
Гравюра — вид графіки, у якому зображення є друкованим відбитком малюнка, вирізьбленого або витравленого на спеціально підготовленій дошці чи пластині.
Голосники — вбудовані в стіни античного театру мідні або глиняні посудини для поліпшення акустики.
Готика — художній стиль, що панував у мистецтві країн Західної Європи в XII-XV ст.
Графіка — вид образотворчого мистецтва; зображення, отримане на папері за допомогою олівця, пера, туші.
Гробниця — архітектурне споруда, що вміщує тіло померлого та увічнює його пам'ять.
Гуаш — фарба, розтерта на воді з клеєм і домішкою білила, що дає непрозорий шар; також картина, виконана такими фарбами.
Гуманізм — ідейно-культурний рух епохи Відродження, що оголосив принцип вільного всебічного розвитку людської особистості.
Гусла — старовинний багатострунний щипковий музичний інструмент.
Декор — прикраса спорудження або виробу.
Декоративно-прикладне (ужиткове) мистецтво — мистецтво створення або художнього оформлення виробів побутового характеру.
Декоративна скульптура — статуї, рельєфи, ліпні прикраси.
Диригент — керівник оркестру або хору.
Дольмен — стародавня поховальна споруда у вигляді величезних кам'яних брил і плит, поставлених вертикально і перекритих зверху горизонтальною кам'яною плитою.
Домественний розспів — вид церковного співу, святковий та врочистий.
Доричний ордер — один із трьох основних архітектурних ордерів, що відзначається простотою і монументальністю оздоблення; його колони строгі, пропорційні, з кам'яними подушками капітелей.
Донжон — головна сторожова башта у середньовічному замку, де часто розміщували й житлові приміщення.
Драма — театральний жанр серйозного змісту, у якому сполучаються риси комедії та трагедії.
Драматург — письменник, який створює драматичні твори.
Дума — народна ліро-епічна пісня, що виконується сольним співом-декламацією у супроводі кобзи, бандури або ліри, і має нерівномірну будову вірша.
Екслібрис — художньо  оформлений ярлик, що наклеюється на внутрішньому боці обкладинки книжки, і вказує на її власника.
Еллада — Давня Греція.
Еллінізм — період у розвитку давньогрецького мистецтва (IV-I ст. до н.е.).
Емаль — техніка, яка застосовується в ювелірному мистецтві.
Енкаустика — восковий живопис, який виконується розплавленими восковими фарбами.
Еркер — частина приміщення, що виступає за межі зовнішньої стіни будівлі.
Естамп — відбиток, зокрема, із гравюри.
Етюд — невеликий інструментальний твір, призначений для розвитку техніки гри на музичних інструментах.
Етюд і ескіз — в образотворчому мистецтві складний малюнок, у якому художник шукає побудову картини, працює над виразністю образів і розташуванням фігур. 
Євангеліє — частина Біблії, що містить виклад найважливіших положень християнського віровчення.
Жанр — вид або рід мистецтва.
Живопис — вид образотворчого мистецтва, що відтворює предмети і явища реального світу за допомогою фарб. 
Закомара — напівкругле чи кілевидне завершення зовнішньої стіни будівлі, що закриває собою внутрішнє склепіння і повторює криву його обрису.
Замок — укріплене житло, палац і фортеця землевласника-феодала.
Звіриний стиль — давній стиль у мистецтві, відмінною рисою якого було зображення тварин або частин їхнього тіла.
Звукоряд — сукупність звуків ладу.
Зіккурат — в архітектурі Стародавньої Месопотамії  культова вежа.
Знамена (гаки) — знаки давньоруської безлінійної нотації. 
Знаменний розспів — різновид церковного піснеспіву, відмінною рисою якого був одноголосний унісон піднесеного складу.
Зодчество — мистецтво проектування та спорудження будівель; архітектура.
Ідилія — безтурботне, щасливе існування.
Ізвод — в іконопису видозміни основних типів ікон.
Ікона — священне мальовниче зображення Христа, Богоматері або святих.
Іконоборство — рух, спрямований проти шанування ікон у Візантії VIII-IX ст.
Іконографія — система варіантів зображення християнських подій, осіб, свят.
Іконопис — вид релігійного живопису  з особливим колом сюжетів, технікою і прийомами виконання.
Іконостас — стіна або перегородка, прикрашена іконами та відділена вівтарем від іншої частини приміщення.
Імпровізація — миттєве складання творів мистецтва; створення музики під час виступу.
Інквізиція — слідчий і карний орган католицької церкви, який з крайньою жорстокістю переслідував її супротивників.
Інструментальна музика — музичні твори, призначені для виконання на різних музичних інструментах.
Інтер'єр — внутрішній простір будівлі.
Іонічний ордер — один із трьох основних архітектурних ордерів; легкий і стрункий, з колонами, прикрашеними завитками волют. 
Мистецтво — творче відображення дійсності  в художніх образах.
Іподром - спеціально підготовлений та обладнаний майдан для змагань різного рівня.
Історія мистецтв — навчальна дисципліна, що вивчає хід розвитку світового мистецтва, його види й жанри.
Кадр — найменша самостійна одиниця фільму.
Камерний оркестр — інструментальний ансамбль, що виконує музику, призначену для невеликого складу виконавців.
Канон — строго встановлені правила, що визначають набір сюжетів, пропорцію та композицію творів.
Кантилена — співуча мелодія.
Капела (каплиця) — невелика церковна будівля для молінь, богослужінь із іконами, але без вівтаря; нерідко приватної власності.
Капітель — верхня частина колони.
Карбування — рельєфні зображення на тонких металевих аркушах.
Каріатида — скульптурне зображення жіночої постаті, яка виконує роль колони.
Кераміка — вироби з обпаленої глини.
Каролінгська епоха — час правління імператора Карла Великого і його династії в епоху Раннього Середньовіччя.
Кіфара — струнний щипковий музичний інструмент давніх греків, схожий на ліру.
Клинопис — писемність давніх народів Азії, знаки якої складались із клиноподібних знаків, що наносились на вологу глину.
Колірний контраст — яскраві кольори, що  різко відрізняються один від одного.
Колона — частина архітектурної споруди у вигляді високого стовпа, що служить підпорою для фронтонів, внутрішніх частин будови тощо.
Колонада — ряд колон зовні або всередині будівлі, які об'єднані горизонтальним перекриттям.
Колорит — співвідношення фарб, кольорів, що створює певну єдність у творах образотворчого мистецтва.
Комедія — театральний жанр, у якому різні події з життя людей представлені в смішному, комічному вигляді.
Комедія масок — вид театру, що виник в Італії у XV-XVI ст. 
Композиція — побудова твору, розташування його частин та їх взаємозв'язок.
Контрфорс — вертикальний виступ, що зміцнює зовнішню стіну будівлі.
Кора — у давньогрецькому мистецтві статуя дівчини.
Кордебалет — учасники масових сцен у балеті.
Коринфський ордер — один із трьох давньогрецьких архітектурних ордерів, найбільш витончений, капітелі його колон прикрашає скульптурне зображення середземноморської рослини аканта.
Котурни — давньогрецькі сандалії з товстими підошвами.
Крабби (скручене листя)  — архітектурні елементи готичних споруд.
Ксилографія — гравюра на дереві.
Куліси — частина театральної декорації; конструкції, що прикривають театральну сцену з боків.
Кульмінація — момент найбільшої емоційної напруги в музичному творі або його частині.
Куплет — строфа пісні, що складається із заспіву та приспіву.
Купол — перекриття будівлі у формі півкулі або перекинутої чаші.
Курган — надмогильний насип із землі або каменю, звичайно напівкруглої  або конічної форми.
Курос — у давньогрецькому мистецтві статуя юнака-атлета.
Лад — система взаємозв'язку музичних звуків.
Левкас — багатошаровий крейдяний грунт в іконописі.
Лесування — нанесення тонкого шару прозорої фарби на картини та інші вироби з метою підсилити або змінити тон забарвлення.
Лібрето — текст музично-драматичного твору.
Лінійна нотація — запис звуків на п'яти лінійках нотного стану.
Лінія — чіткий обрис предмета, виконаний крейдою, олівцем, фарбами.
Ліногравюра — гравюра на лінолеумі.
Ліра — давньогрецький струнний щипковий музичний інструмент.
Літографія — вид гравюри на камені.
Літургійна драма — перша форма релігійного театру епохи Середньовіччя.
Мажор — музичний лад, звичайно пов'язаний з радісним настроєм.
Мазок — накладання фарби (гриму, клею тощо) коротким рухом, легким дотиком пензля і т. ін.; накладена таким рухом фарба, грим і т. ін.
Майоліка — керамічні вироби з кольорової обпаленої глини, покриті непрозорою глазур'ю.
Малюнок — основний вид графіки: зображення, виконане на площині за допомогою ліній і штрихів.
Марина — пейзаж із зображенням моря.
Мафорій — покривало жінок Близького Сходу, Палестини в I-II ст. н. е.
Меандр — геометричний орнамент у вигляді ламаної лінії.
Мегаліти — первісні спорудження з величезних необроблених каменів.
Меморіальна скульптура — вид скульптури, створеної для увічнення пам'яті про певну особу або подію.
Метр — порядок чергування сильних і слабких долей у музиці. 
Мелодія — музична думка, образно-поетичний зміст якої виражений одноголосно.
Мелодрама — п'єса з різким протиставленням добра і зла, перебільшеною емоційністю та щасливим фіналом.
Менгір — нетесаний довгастий камінь, поставлений вертикально, що є одним із видів мегалітичних споруд часів міді-бронзи.
Мім — актор, що грає без слів, за допомогою рухів тіла й міміки.
Міміка — вміння виражати думки й почуття, створювати образи за допомогою рухів рук, обличчя тощо.
Міми — короткі сценки комічного змісту в античному театрі.
Мініатюра — художній твір невеликих розмірів, а також  ілюстрація в рукописній книзі.
Мінор — музичний лад, пов'язаний звичайно зі смутним, сумним характером.
Міракль — середньовічний драматичний твір релігійного змісту.
Миряни — послідовники певної релігїї, що не належать до духовного сану і ведуть світське життя.
Містерія — середньовічна релігійна драма на біблійні сюжети.
Міф — стародавня народна оповідь про богів, легендарних героїв, про походження світу, про явища природи.
Мозаїка — різновид монументального живопису: візерунок, складений зі шматочків різнобарвних каменів, смальти, кераміки.
Мольберт — підставка, на якій художник установлює підрамник із полотном, чи картон і т. ін. для малювання.
Монотипія — вид гравюри, у якому малюнок наноситься фарбами на металеву пластину, цим способом одержується тільки один відбиток.
Монумент — пам'ятник значних розмірів.
Монументальний живопис — твір живопису, створений для прикраси архітектурних споруджень.
Мораліте — вид середньовічного театру; п'єси, які містили яку-небудь мораль, повчання.
Мотет — вокальний багатоголосний твір поліфонічного складу, що виник, як жанр середньовічної музики.
Мотив — складова частина мелодії.
Мюзикл — тип сценічного видовища, у якому поєднані естрада, балет, опера і драма.
Навмахія — гладіаторська імітація морського бою на озері або штучній водоймі посеред арени.
Намет — завершення архітектурних споруджень у вигляді чотиригранної піраміди або конуса.
Натюрморт — жанр образотворчого мистецтва, що відображає неживі предмети, розміщені в реальному просторі, побуті.
Невми — спеціальні нотні знаки епохи Середньовіччя.
Нервюра — у готичному храмі стрільчаста арка з каменів, що зміцнює склепіння.
Неф — витягнута в довжину секція прямокутного приміщення, відділена від інших рядом колон чи стовпів.
Німб — сяйво, намальоване у формі круга навколо голови або над головою (на іконах, картинах релігійного змісту та ін.), як символ святості.
Німфа — у давньогрецькій міфології божество у вигляді жінки, яке уособлювало явища і сили природи.
Образ — форма відтворення вигляду й характеру персонажа у творі.
Ода, дифірамб — урочистий вірш.
Одноголосся — наявність у музичному творі лише однієї мелодії (голосу) без супроводу інших мелодій.
Олійний живопис — вид живопису художніми олійними фарбами на полотні або дереві.
Олімп — священна гора стародавніх греків, у грецькій міфології — місце перебування давньогрецьких богів.
Опера — музично-драматичний твір, що поєднує інструментальну музику з вокальною і призначений для виконання в театрі.
Оперета — музично-драматичний комедійний твір, здебільшого розважального характеру, у якому співи і танець поєднуються з розмовним діалогом.
Ордер — вид архітектурної композиції, що складається з вертикальних (колон, пілястрів) і горизонтальних частин, у відповідній архітектурній обробці.
Оркестр — великий колектив музикантів, які спільно виконують інструментальну музику під управлінням диригента.
Орнамент — візерунок, що складається з регулярно повторюваних елементів.
Орхестра — круглий майданчик, на який виходили актори та хор у Давній Греції.
Офорт — вид гравюри на металі.
Палітра — дерев'яна, металева, або керамічна пластина, на якій художник змішує фарби, щоб підібрати потрібний колір.
Прочанин — людина, що відвідує або відвідала святі місця.
Пам'ятник — вид монументальної скульптури.
Пантоміма — вистава без словесного тексту, в якій зміст розкривається за допомогою міміки, жестів і виразних рухів.
Папірус — матеріал для письма зі стебел папірусу, багаторічної водяної рослини.
Партитура — нотний запис багатоголосного музичного твору, призначеного для ансамблю, хору, оркестру.
Пастель — кольорові жирні крейди; також вид графіки — малюнок, виконаний кольоровими жирними крейдами.
Пейзаж — малюнок або картина із зображенням природи, міста, архітектури.
Пектораль — прикраса у вигляді коміра.
Пергамент — матеріал для письма з вичиненої шкіри теляти або ягняти.
Перекриття — горизонтальний елемент конструкції будівлі (балка, плита).
Периптер — античний храм, з усіх боків оточений колонадою.
Перспектива — спосіб зображення на площині або на кривій поверхні об'ємних предметів такими, якими ми бачимо їх з певної точки спостереження.
Петрогліфи — наскельні зображення.
Піраміди — монументальне спорудження, гігантські гробниці давньоєгипетських фараонів.
Плав — прийом у живописі, що представляє собою поступове накладання фарб, з урахуванням нижніх більш яскравих тонів, які просвічуються через світлі верхні.
Плач — старовинна обрядова жалобна пісня на похороні, поминках.
Пленер — у живописі зображення змін повітря під впливом сонячних променів і атмосферних умов.
Погруддя — вид скульптури: портретне погрудне зображення людини.
Поліфонія — багатоголосся, у якому всі голоси музичного твору рівноправні.
Портал — архітектурно оформлений вхід у будівлю. 
Портик — галерея з відкритою колонадою на фронтальному боці будівлі, перед фасадом.
Портрет — жанр образотворчого мистецтва, що зображує людину або групу людей. 
Порцеляна — штучно  виготовлена мінеральна маса з кращих сортів білої глини; керамічні вироби з такої глини.
Праща — давня ручна зброя для метання каміння.
Програмна музика — інструментальні твори, у яких композитор в тій або іншій формі пояснює зміст твору, його програму.
Прогрес — поступальний рух, поліпшення в процесі розвитку, перехід на більш високий щабель розвитку.
Пропілеї — у давньогрецькій архітектурі парадні ворота.
Пропорція — рівномірне співвідношення окремих частин чого-небудь цілого.
Прорис — контурний малюнок на папері, що слугував художникові зразком для створення ікони або розпису.
Псалтир — частина Біблії, що містить 150 пісень.
Пурпурний — яскраво-червоний колір з фіолетовим відтінком.
П'єса — текст, написаний для сцени; також невеликий музичний твір.
Регалії — знаки відмінності: ордена, медалі тощо.
Режисер —  постановник театральних спектаклів і інших вистав.
Реліквія - предмет, що став об'єктом поклоніння і має, за уявленням віруючих, чудодійну силу.
Рельєф — скульптурне зображення, опукле або поглиблене.	
Ренесанс (Відродження) — епоха розквіту науки та мистецтва в ряді країн Західної Європи, що наступила після епохи Середньовіччя і дала світові багато чудових зразків мистецтва.
Речитатив — форма вокально-музичного твору, яка інтонаційно та ритмічно наближається до декламації; наспівне декламування.
Ритм — послідовність різних по тривалості звуків у музичному творі.
Реквізит — сукупність предметів, необхідних акторам під час театральної вистави або кінозйомки.
Романс — невеликий словесно-музичний твір ліричного змісту для голосу з музичним супроводом (фортепіано, гітари, арфи і т. ін.).
Романський стиль — стиль у мистецтві епохи Середньовіччя (XI-XIII ст.), який відрізняється масивністю та монументальністю.
Сангіна — м'який темно-червоний або червоно-коричневий олівець без оправи, що використовується у графіці.
Саркофаг — різновид труни для поховання знаті, яку зазвичай залишали на поверхні землі, в спеціальному приміщенні.
Світлотінь — розподіл різних по яскравості кольорів, відтінків, штрихів.
Склепіння — опукле перекриття, що з'єднує стіни, підпори будівель, споруд, мостів і т. ін.
Сивіла — віщунка у давніх римлян і греків.
Симфонія — найбільш складна форма інструментальної музики, призначена для виконання оркестром.
Симфонічний оркестр — найбільш  повний та досконалий за звучанням оркестр, у якому присутні всі групи музичних інструментів.
Скена — спорудження у давньогрецькому театрі, де переодягалися актори, та звідки вони виходили до глядачів.
Скіфи — давні іраномовні племена, що кочували та населяли північне Причорномор'я в VII ст. до н. е. - III ст. н. е.
Скоморох — мандрівний середньовічний актор. 
Скульптура — вид образотворчого мистецтва, твори якого мають об'ємну чи рельєфну форму, і виконуються способом витісування, виливання, різьблення, ліплення тощо з твердих чи пластичних матеріалів.
Скульптура малих форм — це невеликі скульптурні зображення (фігурки тварин, статуетки), якими можна прикрасити приміщення.
Смальта — кубики з кольорового непрозорого скла для створення мозаїк.
Собор — головна церква міста.
Співзвуччя — одночасне сполучення кількох звуків різної висоти.
Соната — жанр інструментальної музики.
Сонет — ліричний вірш, що складається із чотирнадцяти рядків.
Спектакль — театральна вистава.
Станковий живопис — картини та ікони.
Станкова скульптура — статуї, погруддя, скульптурні групи.
Станці — особисті покої папи Римського у Ватикані.
Статуя — об'ємний твір скульптури, що зображує людину або тварину в натуральну величину та більше.
Стиль — єдність художніх принципів, прийомів і засобів.
Суфлер — службовець театру, що підказує акторам текст.
Сфінкс — кам'яна статуя лежачого лева з людською головою, що уособлювала владу фараона у Давньому Єгипті.
Сфумато — димчаста світлотінь, мальовничий прийом, характерний для творчості Леонардо да Вінчі.
Сюїта — інструментальний твір, що складається з декількох п'єс, контрастних за характером.
Тамтам — барабан з дерев'яними щитками замість шкіри, розповсюджений в Африці.
Театр — вид мистецтва, що відбиває життя людей різних історичних епох, їхні думки та почуття в сценічній дії та театральних образах; також будівля, приміщення для театральних вистав.
Тема — провідна мелодія в музичному творі, що має чітко виражений характер, настрій.
Тембр — характерне забарвлення звуку, що надає музиці розмаїтості звучання.
Темп — швидкість виконання музичного твору.
Темпера — живопис фарбами, створеними на основі натуральних речовин (яйце, жовток, соки рослин, мінерали).
Теологія — вчення, предметом пізнання якого є Бог і все, що з ним пов'язано
Теракота — керамічний виріб з жовтої або червоної глини, обпалений в печі, але не покритий глазур'ю.
Терми — давньоримські лазні.
Тоновий контраст — це різко виражена відмінність кольорів за тоном (світліше або темніше).
Трагедія — театральний жанр, у якому відбувається конфлікт, боротьба героя з навколишнім світом.
Трагікомедія — це театральний жанр XX сторіччя, у якому переплітаються трагічне й комічне.
Тріумфальна арка — архітектурне спорудження, що обрамляє проїзд, часто побудоване на честь знаменних подій.
Тріумфальна колона — меморіальне спорудження у вигляді високої колони.
Тропар і кондак — різновиди хвалебної молитви в церковній музиці.
Трубадури, трувери, мінезингери — мандрівні середньовічні поети та співаки-музиканти.
Увертюра — інструментальний вступ до великого музичного твору.
Унісон - збіг голосів на одному ступені; спів або гра кількома виконавцями однієї партії.
Фабліо, новели, шванки — сатиричні пісеньки та сценки епохи Середньовіччя.
Фантазія — музичний твір, побудований на основі імпровізації, вільний за формою.
Фараон — титул давньоєгипетських царів.
Фарс — комедія легкого змісту з лише зовнішніми комічними ефектами.
Фасад — в архітектурі головна, зовнішня сторона будівлі.
Фаюмський портрет — портрети в техніці енкаустики, створені у Фаюмському оазисі (Давній Єгипет V ст. до н. е.).
Фаянс —  біла глина з додаванням гіпсу; керамічні вироби з цього матеріалу.
Філігранний — виконаний бездоганно й дуже ретельно; також виконаний у техніці філіграні.
Філігрань — ювелірний виріб або візерунок на ньому, що нагадує плетене мереживо з тонкої крученої золотої або срібної нитки.
Філософія — наука, яка вивчає загальні закони розвитку природи, суспільства та мислення.
Фольклор — народна творчість.
Форум — площа у Давньому Римі, де відбувалися народні збори.
Фреска — живопис фарбами по свіжій вологій штукатурці.
Фронтон — трикутне поле під двосхилим дахом будівлі, іноді прикрашене рельєфами.
Хітон — одяг греків, що нагадував вільну сорочку, підв'язану поясом.
Хореограф — майстер хореографії.
Хореографія — мистецтво композиції, постановки танців і балетних спектаклів.
Хор — колектив співаків, що спільно виконують вокальний твір.
Хори — верхня відкрита галерея або балкон всередині церкви.
Храм — будівля, призначена для здійснення богослужінь і релігійних обрядів.
Християнство — одна з основних світових релігій, в основі якої лежить віра в триєдиного Бога: Батька, Сина та Святого Духа. Християнство стверджує, що Ісус Христос — боголюдина, яка зійшла на землю та прийняла страждання й смерть заради порятунку людства, а потім воскресла і вознеслась на небеса. 
Хрестоцвіти — архітектурні елементи готичних споруд, що мають форму хрестовидних квітів.
Хрестове склепіння — хрестоподібне перекриття, що з'єднує стіни й опори якої-небудь споруди.
Хрестово-купольний храм — тип християнського храму, який виник у Візантії.
Царські врата — у християнських храмах двійчасті двері в центрі іконостасу.
Шедевр — зразковий твір, вище досягнення мистецтва.
Шеду — в ассірійській міфології фантастичні крилаті бики з людськими обличчями.
Шпалери — настінний безворсовий килим, витканий ручним способом.
Шпільмани, жонглери — мандрівні актори епохи Середньовіччя в країнах Західної Європи.
Юриспруденція — сукупність юридичних наук, правознавство.
Язичництво (ідолопоклонство, поганство) — первісна релігія, що виникла на основі народних вірувань, і заснована на поклонінні різним богам. 
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	52. 
	
	Храм Амона-Ра. Нове царство. Луксор

	53. 
	
	Музикантші. Розпис гробниці Нахта. XVI століття до н. е. Фіви

	54. 
	
	Золота маска царя Тутанхамона. Нове царство. Каїр

	55. 
	
	Статуя Зевса-Юпітера. Римська копія. I століття н. е. С.-Петербург

	56. 
	
	Статуя Афіни. Римська копія. I століття н. е. С.-Петербург

	57. 
	
	Капітелі колон. Навчальний посібник з архітектури. 1805. Париж

	58. 
	
	Голова куроса. VI століття до н. е. Фіви

	59. 
	
	Поліклет. Дорифор. V століття до н. е. Римська копія. Неаполь

	60. 
	
	Мирон. Дискобол. II століття н. е. Римська копія. Рим 

	61. 
	
	Фідій. Статуя Зевса Олімпійського. V століття до н. е. Гравюра невідомого автора. Афіни

	62. 
	
	Акрополь. Реконструкція. V століття до н. е. Афіни

	63. 
	
	Лоуренс Альма-Тадем. Фідій, який демонструє фриз Парфенона друзям. 1868. Бірмінгем

	64. 
	
	Каріатиди. Ерехтейон. V століття до н. е. Афіни. 

	65. 
	
	Агесандр. Афінодор. Полідор. Лаокоон і його сини. II століття до н. е. Ватикан

	66. 
	
	Акведук. I століття до н. е. Таррагона. 

	67. 
	
	Форум Романо. VI століття до н. е. Рим

	68. 
	
	Колізей. I століття н. е. Рим

	69. 
	
	Пантеон. II століття н. е. Рим

	70. 
	
	Портрет римлянина. II століття до н. е. Рим

	71. 
	
	Керамічний посуд. Трипілля. III тис. до н. е.  Київ

	72. 
	
	Пектораль. IV століття до н. е. С.-Петербург

	73. 
	
	Костянтин Васильєв. Перун. 1970. Москва

	74. 
	
	Збручский ідол. IX століття н. е. Краків

	75. 
	
	Есхіл. Скульптурний портрет. Римська копія. II століття до н. е. Рим

	76. 
	
	Софокл. II століття н. е. Гравюра невідомого автора. Рим

	77. 
	
	Еврипід. Скульптурний портрет. Римська копія. I століття н. е. Неаполь

	78. 
	
	Аристофан. Гравюра невідомого автора. I століття н .е. Лондон

	79. 
	
	Алькасар у Сеговії. XII століття. Іспанія 

	80. 
	
	Капела Карла Великого. 788-805 р. Ахен

	81. 
	
	Собор Паризької Богоматері. Інтер'єр. XIII століття. Париж

	82. 
	
	Аркбутани. Церква Сен-Дені. XIV століття. Париж

	83. 
	
	Вітраж. Шартрський собор. XIII століття. Франція

	84. 
	
	Собор Паризької Богоматері. XIII століття. Париж

	85. 
	
	Собор Паризької Богоматері. XIV століття. Реймс

	86. 
	
	Рукопис пісні Гійома де Машо. XIV століття. Париж 

	87. 
	
	Тангейзер. Мініатюра. Кодекс Манесса. XIV століття. Гейдельберг

	88. 
	
	Статуя середньовічного міма. XVIII століття. Рим 

	89. 
	
	Собор Св. Софії Константинопольської. VI століття. Стамбул

	90. 
	
	Мозаїка. Собор Св. Софії Константинопольської. VI століття. Стамбул

	91. 
	
	Мозаїка. Апсиди. VI століття. Церква Сан-Віталє. Равенна

	92. 
	
	Ікона Одигітрія. XIII століття. Псков

	93. 
	
	Ікона Велика Панагія. XI століття. Москва

	94. 
	
	Ікона Володимирської Богоматері. XII століття. Москва

	95. 
	
	Ікона Спас Нерукотворний. XII століття. Москва

	96. 
	
	Ісус Пантократор. Фреска. XI століття. Собор Св. Софії Константинопольської. Стамбул

	97. 
	
	Андрій Рубльов. Спас у силах. 1408. Успенський собор. Володимир

	98. 
	
	Віктор Васнєцов. Хрещення Русі. 1885-1896. Москва

	99. 
	
	Древній Київ. IX століття. Реконструкція. Київ

	100. 
	
	Собор Св. Софії. Інтер'єр. XI століття. Київ

	101. 
	
	Богоматір Оранта. Мозаїка. XI століття. Собор Св. Софії. Київ

	102. 
	
	Феофан Грек. Ісус Пантократор. XIV-XV століття. Москва

	103. 
	
	Андрій Рубльов. Трійця. 1410. Москва

	104. 
	
	Діонісій. Благовіщення. Фреска. Церква Різдва Богородиці. Ферапонтово, Москва

	105. 
	
	Васнєцов. Гусляри. 1899. С.-Петербург

	106. 
	
	Запис знаменного розспіву. XIV століття. Москва

	107. 
	
	Вежа Корнякта. Гравюра невідомого автора. XV століття. Львів.

	108. 
	
	Каплиця Боїмів. XIV століття. Зовнішній вигляд. Львів.

	109. 
	
	Каплиця Боїмів. XIV століття. Інтер'єр. Львів.

	110. 
	
	Апостол. Розворот книги. 1574. Львів.

	111. 
	
	Козак Мамай. Гравюра невідомого автора XVI століття. Львів.

	112. 
	
	Білокамінний Кремль часів Дмитра Донського. Гравюра невідомого автора. XVI століття. Москва

	113. 
	
	Церква Вознесіння. XVI століття. Москва, Коломенське

	114. 
	
	Аристотель Фіораванті. Успенський собор Московського Кремля. XV століття. Москва.

	115. 
	
	Соборна площа Московського Кремля. XVI століття. Гравюра невідомого автора. Москва.

	116. 
	
	Аристотель Фіораванті. Успенський собор Московського Кремля. Інтер'єр. Москва.

	117. 
	
	Джотто ді Бондоне. Поцілунок Юди. Фреска. XIV століття. Капела дель Арена. Падуя 

	118. 
	
	Філіппо Брунеллескі. Купол. Собор Санта-Марія дель Фьоре.Флоренція

	119. 
	
	Мазаччо. Автопортрет. Фреска. Фрагмент. Капела Бранкаччі. XV століття. Флоренція

	120. 
	
	Сандро Боттічеллі. Народження Венери. Фрагмент. 1486. Флоренція

	121. 
	
	Сандро Боттічеллі. Мадонна у славі. 1481. Флоренція

	122. 
	
	Сандро Боттічеллі. Покинута (Вигнанка). 1505. Рим

	123. 
	
	Леонардо да Вінчі. Мадонна Літта. 1486. С.-Петербург

	124. 
	
	Леонардо да Вінчі. Мона Ліза. 1505. Париж

	125. 
	
	Рафаель Санті. Автопортрет. 1506. Флоренція

	126. 
	
	Рафаель Санті. Афінська школа. Фреска. Фрагмент. 1511. Сікстинська капела. Рим

	127. 
	
	Рафаель Санті. Сікстинська мадонна. 1513. Дрезден

	128. 
	
	Мікеланджело. П'єта. 1499. Рим

	129. 
	
	Мікеланджело. Фреска. Плафон. Сікстинська капела. 1508-1512. Рим

	130. 
	
	Мікеланджело. Створення Адама. Фреска. Плафон. Сікстинська капела. 1508-1512. Рим

	131. 
	
	Мікеланджело. Мойсей. 1515. Рим

	132. 
	
	Мікеланджело. Гробниця Лоренцо та Джуліано Медічі. 1515. Флоренція

	133. 
	
	Мікеланджело. Купол. Собор Св. Петра. 1562. Рим

	134. 
	
	Карл Грубакс. Собор Св. Марка. XVII століття. Венеція

	135. 
	
	Джорджоне. Мадонна Кастельфранко. 1505. Кастельфранко

	136. 
	
	Джорджоне. Спляча Венера. 1510. Дрезден

	137. 
	
	Тіціан Вечелліо. Венера Урбінська. 1538. Флоренція

	138. 
	
	Тіціан Вечелліо. Портрет папи Павла III з племінниками Оттавіо й Алессандро Фарнезе. 1545. Рим

	139. 
	
	Паоло Веронезе. Шлюб у Кані. 1563. Париж

	140. 
	
	Ян ван Ейк. Мадонна канцлера Ролена. 1436. Париж

	141. 
	
	Ян ван Ейк. Портрет подружжя Арнольфіні. 1434. Лондон

	142. 
	
	Ієронімус Босх. Блудний син. 1505. Мадрид 

	143. 
	
	Пітер Брейгель. Селянське весілля. 1560. Відень

	144. 
	
	Пітер Брейгель. Сліпі. 1568. Неаполь

	145. 
	
	Альбрехт Дюрер. Автопортрет. 1500. Мюнхен

	146. 
	
	Альбрехт Дюрер. Меланхолія. 1514. Мюнхен

	147. 
	
	Микола Сомов. Арлекін і дама. 1921. С.-Петербург

	148. 
	
	Італійська комедія дель арте. Гравюра невідомого автора. XVI століття. Рим

	149. 
	
	Джон Тейлор. Портрет В. Шекспіра. 1610. Лондон.

	150. 
	
	Невідомий іспанський художник. Портрет Лопе де Веги. XVII століття. Мадрид
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