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* * *

 
Слово «культура» принадлежит к числу тех, которые мы употребляем достаточно часто.

Оно встречается практически во всех языках, однако в зависимости от контекста обозначает
достаточно разные понятия. Несмотря на продолжительные споры о его содержании, ни в оте-
чественной, ни в мировой науке до сих пор нет единого представления о том, какой смысл сле-
дует вкладывать в слово «культура». Правда, большинство ученых склонны понимать культуру
как сложное, многокомпонентное явление, обозначающее все то, что человек создал своим
трудом: средства труда, различные открытия и изобретения, религиозные, моральные и поли-
тические представления, способы общения людей и произведения искусства.

Однако культура – это не только система ценностей, но и динамичный процесс их сози-
дания как всем обществом, так и отдельными личностями в определенном историческом кон-
тексте. Одновременно с изменениями политической и общественной ориентации общества,
трансформацией условий жизни человека менялось его отношение к самому себе, природе и
другим людям. Подобные изменения и определяют уровень и характер развития культуры в
ту или иную эпоху.

История культуры предполагает комплексное изучение различных ее областей – науки,
техники, образования, быта, фольклора, общественной мысли, литературы. Но нас в данный
момент интересует лишь одна ее часть, а именно культура художественная, т. е. система худо-
жественных ценностей, созданных человеком, а также особенности историко-культурного про-
цесса в различные исторические эпохи. Иногда он приобретает достаточно четко определяе-
мые особенности, и тогда мы можем говорить о преобладании культуры определенного стиля.

Материал справочника охватывает три основных пласта художественной культуры –
изобразительное искусство, музыку и архитектуру. Историко-литературный фон привлекается
составителями лишь по мере надобности, поскольку его рассматривают в соответствующих
учебных курсах. Объем рассматриваемого материала согласован с действующими програм-
мами курсов «Мировая художественная культура», «Изобразительное искусство» и «Исто-
рия».

Огромное влияние на художественную культуру всегда оказывала религия. Системы
религиозных представлений, господствовавшие в определенные исторические периоды, под-
чиняли себе практически все виды и жанры искусства. Правда, были в истории челове-
чества и такие периоды, когда культура строилась не на религиозных, а на атеистических
представлениях. В этих условиях ее развитие также приобретало определенные особенно-
сти. Естественно, что подробное рассмотрение таких вопросов возможно лишь в специаль-
ных исследованиях, поэтому составители справочника считают своим долгом дать лишь общее
представление о них.

Ограниченный объем справочника определил его композицию – чередование обобщен-
ных, достаточно беглых характеристик культуры отдельных эпох в небольших очерках со ста-
тьями, посвященными отдельным видам и отраслям искусства, а также разъяснение отдельных
терминов и понятий, вошедших в состав мировой культуры. По этой же причине нам пришлось
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отказаться от персональных статей, посвященных выдающимся зодчим, композиторам, худож-
никам.

Авторы справочника рассчитывают, что их труд поможет читателю сориентироваться в
необозримом океане тысячелетней человеческой культуры, а также подскажет, что и где можно
прочитать по интересующему вопросу. Они будут благодарны за высказанные замечания и
пожелания.
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А

 
АБСТРАКТНЫЙ ЭКСПРЕССИОНИЗМ стал соединением абстрактного искусства и

экспрессионизма, где подсознание человека художники стремились выразить с помощью про-
извольных форм и пятен красок. Его иногда называют абстрактным импрессионизмом, под-
черкивая связь с картинами К. Моне, где главным является смесь образующих поверхность
красок, как будто полуслепой художник искал живописные эквиваленты для выражения своих
зрительных впечатлений. Примером могут служить «Импровизации» В. Кандинского, которые
сам автор называл «канонами» для идентификации, предоставив зрителю догадываться об их
содержании.

Пятна, цветные облака образуют сложнейшие сочетания, среди них, словно молнии раз-
ного цвета, зигзагами пролетают линии. Этот «хор красок и линий» сообщает зрителю опре-
деленное настроение, напоминающее поэтический образ или звуки музыки. Кандинский счи-
тал, что восприятие красок вызывает у зрителя определенные эмоции, ассоциации с звуками
музыкальных инструментов: желтая – бешенство, земные страсти, звук флейты, синяя – спо-
койствие, напоминающее звуки виолончели, зеленая – ощущение неподвижности.

АБСТРАКЦИОНИЗМ
Развитие абстракционизма в послевоенное время связано прежде всего с США, куда к

этому времени переселяются многие художники из Европы. Но послевоенный абстракционизм
не был однородным, в нем выделялось несколько тенденций.

Прежде всего это «живопись действия», или абстрактный экспрессионизм. Крупнейшие
представители – В. Поллок, А. Горки, С. Френсис. Его представители появились и во Франции,
где их искусство получило наименование ташизма (от фр. tache – пятно). Содержание картин
передавалось с помощью пятен краски различной формы, размещенных на холсте. Это было
развитие традиций живописи начала XX века, и прежде всего В. Кандинского.

На одной из недавних выставок в Москве Поллок представил картины, написанные в духе
«психического автоматизма», когда узоры образуются вылитыми на холст ручейками жидкой
краски.

Вторая группа – художники, занимавшиеся собственным мифотворчеством. Например,
испанец Ж. Миро, покрывавший холсты стилизациями под японскую и китайскую каллигра-
фию. Ж. Дюбюффе предложил зрителям имитации творчества наивных художников.

Третья группа представлена технизированным, абстрактно-геометрическим искусством.
Ее представители тяготели к традициям конструктивизма 20-х – начала 30-х годов. Это А.
Адан во Франции, А. Коддер в США и Б. Никольсон в Англии. Для искусства этого направле-
ния характерно предпочтение декоративных решений и объемно-пространственной пластики
– различных модулей, движущихся конструкций – мобилей и различных псевдомеханизмов.

АВАНГАРДИЗМ (франц. avant-garde – передовой отряд) Сам термин «авангард» был
перенесен в область художественной критики из сферы политики в 1885 году Т. Дюре в
Париже. Начиная с 20-х гг. XX в. он прочно утвердился в искусствознании.

Обычно под авангардом понимают те направления в искусстве XX  в., представители
которых провозглашали разрыв с традициями реалистического искусства. Новые выразитель-
ные средства стали у авангардистов основой для создания необычных по стилю и художествен-
ным приемам произведений.

Трудно найти другой термин, в понимание которого вкладывалось бы так много зна-
чений. В настоящее время многие исследователи обозначают этим словом нереалистические
течения в искусстве XX века, заменяя ранее использовавшийся термин «модернизм» (послед-
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ний соотносят со временем рубежа веков с отдельными проявлениями в последующие десяти-
летия, причем преимущественно в архитектуре и музыке).

Отличительной особенностью авангардизма стало создание «новой художественной
реальности». Его представители считали устаревшими привычные формы, в том числе строгие
нормы стихосложения (и даже синтаксиса), выступали против реализма, который, по их мне-
нию, не мог отразить всей сложности стремительно менявшейся действительности. Полотна
стали покрываться разнообразными цветовыми пятнами, произведения представляли собой
не связанные между собой главы, где, казалось, перепутаны все страницы. В театре последова-
тели авангардизма отказывались от внешнего правдоподобия в оформлении спектаклей, заме-
няя реалистические декорации абстрактными конструкциями. Иногда целью художника ста-
новился чистый эксперимент в области формы.

Среди основных течений в живописи – футуризм, экспрессионизм, фовизм, кубизм и
его разновидности пуризм и рационализм (в России), дадаизм, сюрреализм, абстракционизм,
супрематизм, конструктивизм, поп-арт, ташизм.

К музыкальному авангардизму относят обычно так называемую конкретную музыку,
основанную на свободе тоновых созвучий, а не на гармоническом ряде: соноризм, электрон-
ную музыку. Первые поиски в данном направлении были предприняты еще в самом начале XX
века русским композитором А. Н. Скрябиным. В настоящее время к музыкальному авангарду
принадлежат крупнейшие композиторы ряда стран – К. Штокхаузен, Я. Ксенакис, П. Булез,
Л. Ноно, Д. Кейдж, Д. Лигети, Х. В. Хен, Л. Берно, К. Пендерецкий. Главным качеством их
музыки является свобода звуковых сочетаний, создающих самые различные образы. Следует
отметить, что это отнюдь не мешает композиторам передавать самое серьезное содержание:
например, широко известны такие произведения К. Пендерецкого, как «Утреня» и «Реквием
в честь жертв Хиросимы».

АВТОПОРТРЕТ (греч. autos – сам) – изображение художника, выполненное им самим.
Одна из разновидностей портретного жанра в живописи, графике и скульптуре.

В словесном искусстве художник может выразить себя с помощью автобиографических
жанров – дневника, исповеди, воспоминаний. В живописи, графике, скульптуре через авто-
портрет художник выражает свой внутренний мир. Он даже может зафиксировать возраст-
ные изменения, возвращаясь к изображению самого себя через какой-то промежуток времени.
Выполняется автопортрет при помощи одного или нескольких зеркал, а иногда по фотографии
и даже без какого-либо точного следования натуре. Точное понимание термина предполагает,
что на картине изображается сам художник и это произведение строго определенного портрет-
ного жанра. Однако иногда художник вводит себя в качестве действующего лица в жанровые
композиции. Тогда это не автопортрет, а лишь попытка изображения самого себя в качестве
одного из действующих лиц картины иного жанра.

Первые попытки самоизображения художника известны еще в античности (Фидий) и
средневековье. Например, Вит Ствош, мастер, вырезавший алтарь Краковского собора, изоб-
разил себя в виде одного из библейских персонажей. Живописцы раннего Возрождения
(Мазаччо, Д. Гирландайо, С. Боттичелли, Лука Синьорелли и другие) также вводили свои порт-
реты в религиозные композиции.

Как разновидность портретного жанра автопортрет сложился только в XVI в. (см. Порт-
рет). В искусстве Высокого Возрождения (Рафаэль, А. Дюрер) он выражал общую концепцию
времени: любой человек является уникальной, неповторимой личностью, а его внутренний
мир – достойным изображения.

Живописцы позднего Возрождения (Тициан, Тинторетто) раскрывали в автопортрете
драматическую судьбу творческой личности. Для автопортрета эпохи маньеризма характерны
замкнутость, усложненность внутреннего мира мастера (Понтормо, Пармиджанино). Психоло-
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гическая глубина и напряженность присуши автопортретам-исповедям Рембрандта, передаю-
щим конфликт художника с окружавшей его социальной средой. Любопытно, что Рембрандт
писал автопортреты на протяжении всей своей жизни. Очень интересны его семейные порт-
реты, прежде всего с любимой женой Саскией. Продолжая традиции предшественников, утвер-
ждали самоценность личности Н. Пуссен и П. Рубенс.

Художники XVIII в. (Ж. Б. С. Шарден, Дж. Рейнолдс) наряду с социальной характери-
стикой подчеркивали в автопортрете значение частной жизни человека, его пристальное вни-
мание к себе.

Особое место автопортрет занимает в искусстве романтизма начала XIX века, когда пре-
обладал интерес к внутренней жизни личности. В это время в автопортретах появляются сим-
волические детали – развалины, пейзажный фон, углубляющие характеристику портретируе-
мого.

Совершенно иначе подходят к собственному изображению художники рубежа XIX–
XX вв., проводя эксперименты с конструированием личности изображаемого на плоскости (П.
Сезанн), расщеплением традиционного реалистического изображения (А. Модильяни). Одно-
временно в автопортретах отражаются трагические и сложные переживания человека XX века
(Ван Гог).

В дальнейшем характерен как строго реалистический портрет (Д. Жилинский), так и
сочетающий элементы реалистического и модернистского стилей. Известны и интересные
попытки создания авангардистского портрета (Р. Гуттузо).

АВТОРСКАЯ ПЕСНЯ
Так называют один из жанров, появившихся в условиях жесткого идеологического дав-

ления конца 50-х – 60-х годов XX века. В это время были созданы различные художествен-
ные формы для выражения несогласия с действительностью – «самиздат», альтернативная
живопись. Тогда же появилась и авторская песня. Она уходит корнями в народную смеховую
культуру, использует образы и поэтику городского фольклора, анекдота, традиции городского
романса XIX века, даже «блатные» мотивы.

Одним из первых обратился к этому жанру Б. Окуджава (род. 1924), выпустивший в 1959
году сборник «Острова», многие стихи из которого и были песнями. Практически одновре-
менно с ним появились песни А. Галича (1918–1977), а чуть позже – Ю. Визбора, В. Высоц-
кого, Ю. Кима.

Для поэтики авторской песни характерна неторопливость и естественность обычной
человеческой речи, ритмическая простота. Вместе с тем многие образцы авторской песни отли-
чаются яркой метафоричностью. Язык авторской песни простой, но вместе с тем афористич-
ный, поскольку в ней нет повторов и многословных описаний.

Принципиальная особенность, отличающая авторскую песню от других песенных жан-
ров, – оппозиция всему официальному, навязываемому «сверху». Она и сближает ее с анек-
дотом. Исповедальность интонации, свойственная большинству авторских песен, посредством
легкой иронии связана с гражданственностью содержания. Правда, иногда ирония переходит
в сарказм, и тогда вся песня приобретает характер сатирического куплета.

АДАЖИО (итал. adagio – медленно, спокойно) – название одного из музыкальных тем-
пов.

Как и некоторые другие музыкальные темпы – аллегро и анданте, термин адажио нередко
используется для обозначения как самого темпа, так и пьесы, написанной в этом темпе, напри-
мер медленного лирического танца в балете. Чаще всего адажио исполняют главные герои
романтического балета – влюбленная пара. В мелодии обычно используется арфа (нередко
солирующая) и несколько скрипок, музыка медленная, содержащая множество оттенков: она
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может быть задумчивой, скорбной или, напротив, очень нежной, светлой, воздушной, в зави-
симости от замысла композитора.

АКАДЕМИЗМ – так принято называть художественный стиль, сложившийся в евро-
пейских художественных академиях XVI–XIX веков. Название происходит от знаменитой ака-
демии Платона, местом бесед философа с учениками была роща, посвященная римскому богу
Академу. Позже это название использовали гуманисты эпохи Возрождения.

Первоначально академии были лишь собраниями художников, но с течением времени
так стали называть учебные заведения, где преподавали ведущие мастера искусств.

Подобная академия впервые появилась во Франции в 1648 году для подготовки скуль-
пторов и художников. В ней впервые был составлен комплекс принципов, определявший твор-
чество ее слушателей. В его основе лежали черты стиля классицизма – подражание античным
образцам, четкость линий, спокойствие поз, статичность композиций. Основной тематикой
работ были сюжеты античных мифов, но допускалось и обращение к истории своей страны.

Вначале академия сыграла свою роль в развитии французского искусства, но со време-
нем она превратилась в достаточно консервативное учреждение, и многие художники и скуль-
пторы вышли из нее. Основанием для этого явилась строгая регламентация жанров, обращение
в основном к мифологическим и религиозным сюжетам, сама действительность объявлялась
«низкой», недостойной изображения.

Сам термин академизм стал оценочным для обозначения тех направлений, которые ори-
ентируются на установленные образцы, на максимальное приближение к творениям искусства
прошлых эпох, тяготение к абсолютным, не зависящим от места и времени нормам прекрас-
ного.

Следует, правда, отметить, что в системе академического образования было много досто-
инств. И сегодня многие художественные школы основываются на академической культуре
рисунка, обучая основам изображения человеческого тела как началу эстетического образова-
ния.

А КАПЕЛЛА (итал. a cappella) – хоровое пение без инструментального сопровождения.
Название произошло от места исполнения подобных произведений (итал. cappella – часовня).
Пение а капелла дословно означает «как в часовне», т. е. без органа, в отличие от больших
соборов, где во время богослужения обычно звучал орган. Этот способ исполнения получил
распространение в католической церкви, а в православной стал вообще единственным.

С развитием светской музыки слово «капелла» стало обозначать и группу исполните-
лей вокальных произведений. Применительно к пению хора выражение «а капелла» означает
«без инструментального сопровождения». Звучание такого хора обладает особой трепетно-
стью, поскольку множество голосов подстраиваются друг под друга и объединяются одним
дыханием.

В мировой музыкальной литературе есть множество произведений, написанных специ-
ально для хора без сопровождения (как мужского, так и смешанного). Это оратории, сюиты для
хора и солиста, реквиемы, циклы песен. В них заметно сильное влияние традиций духовной
музыки. Пение а капелла также характерно для народного музыкального творчества.

Особое развитие этот прием исполнения получил в творчестве многих композиторов вто-
рой половины XIX–XX веков (хоры Бартока, Бортнянского, Чайковского, Танеева, Шостако-
вича, Свиридова).

АКВАРЕЛЬ (франц. acquarello, от лат. aqua – вода) – это особая техника графики, осно-
ванная на использовании прозрачных водорастворимых красок (на клеевой основе).
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Акварельные краски отличаются тем, что позволяют передавать тончайшие оттенки
цвета. Обычно их накладывают на бумагу тонкими слоями, а в самых светлых местах может
даже просвечивать бумага. При этом одна краска плавно переходит в другую, создавая мягкие
очертания. Чтобы получить более темный тон, художник должен положить несколько слоев
краски на одно место. Поэтому чаще всего в технике акварели выполняют пейзажи, где необ-
ходимо передать разнообразные переходы цвета.

Живопись непрозрачной акварелью была известна в Древнем Египте (по качеству она
приближается к гуаши), античном мире, средневековой Европе и Азии. Чистая акварель стала
широко применяться в начале XVI века, когда были изобретены тонкотертые краски. Класси-
ческим считается английский способ нанесения акварели. Он заключается в использовании
белой бумаги высокого качества. Она становится не только основой, но и фоном, первым цве-
том для художника.

Одним из признанных мастеров акварели считается Д. Тёрнер (1775–1851), который не
только свободно использовал телесные цвета, но для создания большей выразительности выти-
рал наполовину высохшую краску и даже выскабливал бумагу для получения дополнительного
светового эффекта.

В XVIII в. акварель распространяется также во Франции (Ж. О. Фрагонар, Ю. Робер).
В XIX в. в технике акварели плодотворно работали Э. Делакруа, О. Домье, П. Гаварни во

Франции, А. Менцель в Германии, И. Е. Репин, В. И. Суриков, М. А. Врубель в России и др.;
продолжался расцвет английской школы акварели (Р. Бонингтон, Дж. С. Котмен, У. Кэллоу, У.
Тёрнер и др.). К акварели охотно обращались представители неоимпрессионизма (П. Синьяк),
а также экспрессионизма, в частности А. Матисс.

Любопытно, что на рубеже XIX–XX веков акварель наряду с другими материалами
используется в сочетании с белилами, гуашью, темперой, пастелью, углем, бронзовой краской
и т. д.

АКВЕДУК (лат. aquaeductus, от acqua – вода и duco – веду)
Само слово обозначает открытый или закрытый водопровод для подачи воды к населен-

ным пунктам из расположенных выше них источников. Акведуком стали называть и особый
тип арочных мостов, у которых несущими конструкциями являлись стенки и днище лотка, а
не только арочные опоры.

Акведуки были известны еще в древности на Ближнем Востоке, например, водовод,
построенный при Синахерибе в Ниневии в 691 году до н. э. Крупные арочные акведуки впер-
вые стали строить римляне. Первый из 14 акведуков протяженностью 16,5 километров – «Аква
Аппия» – был построен в 312 году до н. э., последний был сооружен до 54 г. н. э. по указу
императора Клавдия. Любопытно, что около 100 городов Римской империи получали питье-
вую воду с помощью акведуков. Самый длинный акведук протяженностью 132 километра был
сооружен в Карфагене. Нередко поверх покрытия лотка прокладывалась дорога, и сооружение
использовалось как мост. К наиболее хорошо сохранившимся акведукам относится Гарский
акведук близ Нима.

АККОМПАНЕМЕНТ (франц. accompagner – сопровождать) – музыкальное сопровож-
дение партии солиста. Древнейшая форма аккомпанемента – ритмические удары барабана,
кастаньет или бубна. Они подчеркивали ритм и задавали нужный темп. Со временем искусство
аккомпанемента развивалось: так, в средние века для этого использовали струнные щипковые
инструменты – лютню, цитру, а затем и гитару.

В настоящее время чаще всего аккомпанируют на рояле, поскольку он обладает исклю-
чительно высокими мелодическими возможностями и хорошо дополняет певческие голоса и
музыкальные инструменты. Однако для этой цели можно использовать и другие инструменты
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– гитару, баян, или даже ансамбли. Чаще всего с аккомпанементом выступают певцы, скрипачи
и виолончелисты.

Аккомпанемент следует отличать от ансамблевого исполнения. Разница между ними
заключается в том, что в ансамбле у каждого исполнителя своя музыкальная партия, а при
аккомпанементе она едина для всех. Поэтому одно и то же произведение может звучать под
аккомпанемент как отдельного инструмента, так и целого оркестра.

Вместе с тем многие композиторы специально пишут музыку, рассчитанную на исполне-
ние с аккомпанементом. Это сочинения для скрипки и фортепьяно, песни, романсы. Солист
и сопровождение как бы ведут диалог друг с другом: передают друг другу слово, спорят или
сливаются в согласном звучании. Аккомпанемент – это не просто «фон». Задача аккомпаниа-
тора – помочь исполнителю раскрыться, выявить все богатство написанного композитором, а
также и его возможности. Поэтому известные исполнители относятся к аккомпанементу очень
серьезно и подолгу выступают вместе. Только тогда достигается полная согласованность и вза-
имопонимание между ними.

АККОРД (итал. accord, фр. accordo – согласие)  – созвучие, совместное звучание
нескольких (не менее двух) разных по высоте звуков, извлекаемых, как правило, одновре-
менно. Аккорды различаются по количеству и интервальному соотношению входящих в них
звуков. Наиболее часто применяются так называемые терциевые аккорды, в которых звуки рас-
положены по терциям, т. е. различаются не менее чем на полтора тона. Аккорды такого стро-
ения подразделяются на трезвучия, септаккорды (4 звука) и нонаккорды (5 звуков). Нижний
звук в них является основным тоном, а остальные с ним согласуются.

Главным для данного музыкального приема является слитность звучания. Понятно, что
особенно она важна при хоровом, многоголосном пении, а также при настройке музыкальных
инструментов. Любопытно, что голос сравнивается со струной, поскольку «корда» и означает
«струна». От точности настройки и согласованности звучания зависит чистота и тщательность
исполнения.

АКРОПОЛЬ (греч. akropolis, от akros – верхний и polis – город) – возвышенная и укреп-
ленная часть древнегреческого города, так называемый верхний город, крепость. В случае
войны она могла использоваться и как убежище для жителей города. На акрополе находились
храмы божеств – покровителей данного города, хранилище для городской казны и оружия.
Наиболее известен акрополь в Афинах, столице современной Греции.

Архитектурный ансамбль Акрополя является одним из высших достижений античной
архитектуры. Он создавался в эпоху Перикла (444–429 г. до н. э). Руководил строительством
зодчий Фидий.

Центром афинского Акрополя является Парфенон, или храм Афины Парфенос, постро-
енный в 400-х годах до н. э., когда Афины были могущественным и процветающим городом.
Этот один из самых больших храмов Акрополя, который был и центральным местом всех
празднеств, был построен для прославления богини Афины, покровительницы города. Внутри
него стояла статуя Афины, выполненная известным скульптором Фидием.

Во время празднеств в Акрополь направлялось торжественное шествие, которое закан-
чивалось жертвоприношениями и играми.

АЛЛЕГОРИЯ (греч. allegoria) – в искусстве наглядный образ, воплощающий явление
либо умозрительную идею (например, фигура с голубем в руке – аллегория мира; женщина
с повязкой на глазах и весами в руке – аллегория правосудия). По определению И. В. Гёте,
аллегория «претворяет явление в понятие, понятие – в образ, в такой, однако, форме, что
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образ остается вполне адекватным имеющему четкие пределы понятию, которое он выражает
целиком». По своей функции часто сближается с эмблемой.

Наиболее распространенный вид аллегории – персонификация, т. е. создание фигуры,
снабженной одним или несколькими атрибутами, поясняющими ее смысл. Сложные аллего-
рические изображения, требующие расшифровки, характерны для искусства поздней антич-
ности, средневековья, Возрождения, а также XVII в. (например, служанка, ищущая блох, как
аллегория кающейся души и т. д.).

Аллегории встречаются и в реалистическом искусстве XIX–XX вв., нередко имея острый
социально-политический смысл (например, аллегорическая фигура Революции или Свободы
в картине Э. Делакруа «Свобода на баррикадах», 1830, Лувр). В XX в. аллегории распростра-
нены в монументальной скульптуре и живописи, а также в плакате и политической карикатуре.

АЛЛЕГРО
С итальянского слово allegro переводится как «весело» или «быстро», поэтому им и обо-

значают веселый, радостный, живой характер музыки. Для исполнителя в нотах для этого даже
ставится специальная помета. Немного позже так стали называть и пьесы, написанные в этом
темпе и не имевшие специального названия, – например, Большое концертное аллегро.

С середины XVIII в., когда появляются произведения для симфонического оркестра или
для исполнения определенным ансамблем – симфонии, концерты, трио, квартеты и квинтеты,
аллегро становится их первой частью. Композиторы, часто работавшие на заказ, да еще к опре-
деленным срокам, не имели возможности постоянно изобретать что-то совсем новое и создали
четко определенную форму. Название ее – сонатное аллегро. Звучала она недолго, поскольку
должна была вызвать определенное настроение у зрителей, подготавливая их к дальнейшему
восприятию остальных частей. Самыми большими мастерами этой небольшой, но выразитель-
ной формы были Гайдн, Моцарт, Бетховен.

Позже сонатное аллегро использовалось многими музыкантами и композиторами, напри-
мер Шубертом, Листом и Малером. Это небольшой рассказ о герое, в первой части – экспо-
зиции – он представляется, вступает во взаимоотношения с другими персонажами, во второй
(разработке) происходит его развитие, а в конце (в репризе) автор показывает, что с ним стало,
как он изменился в результате конфликта. Нынешнее аллегро – форма свободная и подвижная.
Главное ее качество – сочетание контрастных мелодий, постоянное движение и борьба.

АМПИР (от французского empire – имперский)  – стиль, возникший во Франции на
рубеже XVIII–XIX вв. Является органическим завершением длительного развития европей-
ского классицизма. Ампир проявился преимущественно в архитектуре, скульптуре и живо-
писи. Основная особенность данного стиля – сочетание массивных простых геометрических
форм с предметами военной эмблематики – мечами, венками, щитами, копьями. Его источ-
ником является римская скульптура, от нее ампир унаследовал торжественную суровость и
четкость композиции.

Ампир первоначально сложился во Франции на рубеже XVII–XIX вв. в эпоху Великой
французской революции 1789–1794 гг. и отличался ярко выраженным гражданским пафосом.
В период империи Наполеона I искусство должно было прославлять военные успехи и досто-
инства правителя. Отсюда происходит увлечение строительством различного рода триумфаль-
ных арок, памятных колонн, обелисков. Важными элементами декоративного убранства зда-
ний становятся портики. В отделке интерьеров часто используются бронзовое литье, роспись
плафонов и альковов. Для мебели в стиле ампир характерно сочетание ценных пород дерева и
деталей из золота, меди или позолоченной бронзы. Здесь наблюдалась определенная эклектич-
ность, свойственная данному стилю, – использование мотивов египетских рельефов, этрусских
ваз, помпеянских росписей, греческого и римского декора.
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В России ампир получил распространение уже в начале XIX века, когда в Петербурге
создавались основные градостроительные ансамбли – Театральная улица, стрелка Васильев-
ского острова, Адмиралтейство.

После победы в войне 1812 года стиль ампир стал использоваться для выражения идеи
независимости и величия русского государства. Наиболее характерные постройки этого пери-
ода – памятник Минину и Пожарскому в Москве работы скульптора И. Мартоса и здание Алек-
сандрийского театра в Петербурге, построенное по проекту архитектора Росси. Использовался
ампир и в декоративно-прикладных целях.

Классической постройкой, выполненной в стиле ампир, считается архитектура Прови-
антских складов в Москве. Сочетание простых геометрических форм и нарочитая суровость
плоских белых стен создают впечатление основательности и торжественной монументально-
сти.

Несмотря на то, что к середине прошлого века стиль ампир ушел в прошлое, отдельные
его элементы продолжали использоваться в архитектуре и искусстве еще в 30–50-е годы XX
века.

АМФИПРОСТИЛЬ (греч. amphiprostylos, от amphi – с обеих сторон и prostylos – име-
ющий колонны с передней стороны) – тип древнегреческого храма, прямоугольного в плане и
имеющего колонные портики на торцовых фасадах. Продольные стены амфипростиля соору-
жались из гладких каменных блоков и не имели украшений.

АМФИТЕАТР (греч. amphitheatron)
Уже древние римляне стали задумываться об удобстве расположения мест для зрителей.

Слово «amphi» в переводе с греческого означает «кругом, со всех сторон». Theatron – театр,
то есть место для зрелищ. В классическом античном театре ступенчатые ряды зрительских
мест (театрон) располагались вокруг площадки полукругом. Нередко ему придавали форму
эллипса, амфитеатр располагался вокруг находившейся в центре арены в виде постепенно
повышавшихся уступов. Для этого часто использовали естественное расположение холмов с их
склонами. Обычно они предназначались для зрелищ – боев гладиаторов, травли диких зверей,
театрализованных представлений.

Архитектура амфитеатра позволяла с удобством разместить большое количество зрите-
лей (как, например, в римском Колизее), давала возможность хорошо видеть все происходив-
шее на арене (сцене). Подобное расположение рядов обуславливало и хорошую акустику: звук
прекрасно доносился до последних рядов.

В настоящее время амфитеатром называют места в зрелищных заведениях (театрах, кон-
цертных залах, цирках), расположенные ступенчатым полукругом.

АМФОРА (лат. amphora от греч. amphoreus) – древний глиняный или металлический
сосуд для жидких и сыпучих продуктов, с округлым или вытянутым туловом, двумя верти-
кальными ручками и узким горлом. Практическое предназначение амфор не мешало им быть
и предметами искусства, они украшались росписями. Любопытно, что амфоры изготавливали
и в более поздние эпохи, например в средние века (см. также Вазопись).

АНДАНТЕ
Название этого музыкального темпа произошло от итальянского слова andare – «идти»

и означает «идущий шагом». Действительно, анданте соответствует спокойному, неторопли-
вому шагу. Этим он отличается от быстрого аллегро и медлительного адажио. В музыке есть
много обозначений для подобных темпов, но анданте – самый спокойный и размеренный.
Сочетание медленного движения и мелодической подвижности сделало анданте одним из глав-
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ных темпов в музыке XVIII века. Размеренная основательность в сочетании с изысканной точ-
ностью мелодического рисунка вызывает в памяти представление о прямых парковых дорож-
ках, окруженных зеленью кустов.

Анданте могло быть и пьесой, но чаще так называли части более крупных произведений
– сонат, концертов, симфоний. Можно даже добавить, что это самый распространенный темп
медленных частей сонатного цикла.

Есть и уменьшительное слово от анданте – андантино. Характер этого темпа более плав-
ный и мягкий. Этим термином также обозначают и темп, и часть цикла, и самостоятельную
пьесу.

АНДЕГРАУНД (англ. underground – подземный, расположенный под чем-либо)
Этим понятием обозначают определенный феномен в развитии искусства в условиях

тоталитарного режима. Появление андеграунда было обусловлено существованием культуры в
условиях жесткого идеологического давления, невозможностью художников открыто выражать
свои эстетические пристрастия (как в реалистической форме, иногда близкой к натурализму,
так и в тех формах, которые могут быть названы авангардистскими). Следует отметить, что
предельно суженная концепция «искусства социалистического реализма» не могла вместить и
противостояла многим художественным явлениям.

В настоящее время андеграундом обозначают один из пластов современной культуры,
который можно рассматривать как разновидность массовой культуры, однако социальные усло-
вия развития русской культуры показывают, что он имеет право и на самостоятельное бытова-
ние. Андеграунд следует рассматривать в общем ряду таких явлений, как «самиздат» и твор-
чество художников третьей-четвертой волны русской эмиграции.

АНИМАЛИЗМ (лат. animal – животное) – жанровая разновидность изобразительного
искусства, посвященная изображению животных.

Предметом изображения в живописи может быть практически все что угодно. Животные
стали объектом искусства очень давно: первыми художниками-анималистами можно считать
тех, кто рисовал оленей, бизонов, хищных зверей в первобытную эпоху. В Древнем Египте
изображения животных носили стилизованный характер, поскольку считались священными. У
статуй богов иногда были звериные головы. Так, у бога Анубиса, покровителя умерших, была
голова шакала, а у богини войны Сохмет – львиная. В пустынях Египта до сих пор можно
увидеть статуи сфинксов – львов с человеческими лицами, сделанные тысячи лет тому назад.
Скульпторы Древней Ассирии создавали изваяния могучих быков, коней и львов в стреми-
тельном движении. Именно в это время возникает так называемый «звериный стиль», прежде
всего у таких племен, как скифы, саки, сарматы.

Умели изображать животных и в античный период, причем появляются они и на вазах,
на мозаиках, делались и скульптуры животных. В средние века в Европе были распространены
аллегорические и фольклорные, гротесковые и сказочные образы птиц и зверей.

А когда же человек начал изображать животных с натуры? В Китае это произошло уже
в VIII веке, в Европе – начиная с эпохи Возрождения (Пизанелло, А. Дюрер). Постепенно в
каждой стране появились художники-анималисты – в Голландии П. Поттер и А. Кейп (XVII в.),
во Франции Ж. Удри (XVIII в.). Однако только на рубеже XIX–XX веков возникает стремле-
ние не просто изображать животных, но и изучать их. Вот почему сегодня мы считаем, что
главными качествами для анималиста являются терпение, наблюдательность, владение техни-
кой рисунка.

Выдающимися анималистами были художники XVII–XX  вв. А. Кейп, П. Портер, Р.
Бонер, Э. Г. Лендсир, Б. Лилиефорс, Н. Е. Сверчков, Е. А. Лансере и др.
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АНСАМБЛЬ (франц. ensemble – вместе)
Данное слово имеет несколько значений и употребляется как в архитектуре, градостро-

ительстве, так и в изобразительном искусстве, музыке. Основное его значение – совокупность,
стройное целое. Оно характеризует и размещение городских построек, и планировку парка
или площади, и размещение предметов на картине, и группу музыкантов-исполнителей. Всех
их объединяет то, что в совокупности они должны представлять собой единое гармоническое
целое. Это значит, что вокруг здания размещаются дополняющие его сооружения, зеленые
насаждения, элементы благоустройства территории (дороги, парки). Сюда же можно отнести
инженерные сооружения (мосты, набережные). Иногда особую роль в организации ансамбля
играют и естественные условия местности (рельеф, водоемы).

Термин «ансамбль» можно применить и к группе взаимодействующих по замыслу худож-
ника произведений различных видов искусства: например, перед зданием может возвышаться
органически дополняющая его скульптура или на его фронтоне будет располагаться изящ-
ная фреска, роспись или мозаика. Такой ансамбль отражает единство скульптуры, живописи
и архитектуры. Иногда в композицию ансамбля включаются произведения различных видов
пластических искусств (см. Синтез искусств). Например, дворцово-парковые ансамбли XVII–
XVIII вв. часто дополнялись скульптурами. Один из таких садов – Версаль – создавался как
резиденция французских королей, поэтому его ансамбль и должен был своей строгой красотой
подчеркнуть величие и значимость правившего монарха.

Построение ансамбля достигается цельностью пространственного решения, единством
масштаба, ритма и отделки зданий и сооружений, его образующих. Ансамбль создается едино-
временно (по единому замыслу и в одном стиле) или в течение длительного времени при допол-
нении первоначальной композиции иными по стилю произведениями. Важно, чтобы единство
сохранялось и при перестройках, тогда современные сооружения должны органически вписы-
ваться в уже существующее пространство или постройки.

В декоративном искусстве ансамбль – художественно единая группа произведений,
например монументальных росписей, декора и обстановки интерьера, или костюма, головного
убора и ювелирных изделий и т. д.

Понятие «ансамбль» используется и в музыке для обозначения камерных произведе-
ний (вокальных или инструментальных), предназначенных для небольшого состава исполни-
телей. Среди них дуэт, трио, квартет, квинтет. Ансамблем называют также коллектив музы-
кантов, исполняющий такого рода музыку. Неудачная попытка создания одного из подобных
ансамблей описывается в басне И. А. Крылова «Квартет». Вот почему выражение «слаженный
ансамбль» говорит о том, что музыканты долго репетировали и на концерте показали высокую
степень сыгранности.

АНТАБЛЕМЕНТ (table – стол, доска)
Так называется верхняя, горизонтальная часть стены. Основной его частью является

архитрав – главное балочное перекрытие, несущее тяжесть кровли. Практическое назначение
определило его название (от древнегреч. архи – главный и лат. травос – балка). На архитраве
расположены две остальные части антаблемента – декоративный фриз и венчающий его карниз.
Архитрав присутствует в каждом архитектурном ордере, а фриз и карниз могут отсутствовать.
Например, в ионическом ордере на архитраве, состоявшем из трех частей, лежит фриз, а кар-
низа нет. На классическом архитраве в большинстве случаев размещены декоративные детали.

АНТИФОН (греч. anti – против, phone – звук, голос)  – песнопение, исполняющееся
поочередно двумя хорами (или солистом и хором) и часто носящее характер диалога. Истоки
такой манеры восходят к греческому хору, который, как правило, делился на два полухория.
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Принцип антифонного пения нередко использовался в хоровых сочинениях западноевропей-
ских композиторов XIV–XVIII вв. Встречается он и в современной музыке.

АНФИЛАДА (франц. enfilade, от enfiler – нанизывать на нитку)
В литературе XVIII–XIX  вв. часто встречается упоминание об анфиладе. Что же это

такое? Это ряд последовательно примыкающих друг к другу помещений, дверные проемы
которых расположены на одной оси, что создает сквозную перспективу интерьера. Анфилады
использовались при строительстве как жилых, так и парадных помещений. Возникла такая
планировка оттого, что любая деревянная постройка состояла из ряда соединенных друг с дру-
гом срубов. Чтобы сделать внутреннее пространство побольше, дверные проемы делали как
можно шире и располагали по одной линии. Получалась длинная галерея помещений. Сейчас
такая планировка сохранилась в некоторых музеях.

АПСИДА (греч. Hapsis, род. падеж hapsidos – свод) – выступ здания, полукруглый, гра-
неный или прямоугольный в плане, перекрытый полукуполом (алтарный выступ) или сомкну-
тым полусводом. Апсиды впервые появились в древнеримских базиликах, термах, храмах. В
христианских храмах апсидой является алтарный выступ, ориентированный на восток.

АРАБЕСКА (франц. arabesque, букв. – арабский)
Так европейцы называли орнамент, распространенный в искусстве мусульманских стран.

Поскольку Коран запрещал изображать живые существа, мастера стали изображать перевитые
между собой растения. Постепенно они приобрели более четкую прямоугольную форму. Так
и сложился этот замысловатый орнамент.

Он строился по принципу бесконечного повторения одинаковых групп различных моти-
вов (чаще всего геометрических или растительных). Выглядел он достаточно однородно, созда-
вая впечатление устойчивого, непрерывно повторяющегося и при этом весьма затейливого,
насыщенного, прихотливого узора. Иногда в переплетения искусно вписывались изречения из
Корана. Такова, например, архитектурная декорация мавзолеев в Каире и знаменитой мечети
в Кордове.

В более широком, общеупотребительном значении арабеской называют также любой
орнамент, имеющий излишне усложненный, затейливый, а иногда и фантастический харак-
тер. Подобные узоры плетутся не только резчиками по камню, но и композиторами. Образцом
такого стиля может служить сочинение Р. Шумана «Арабеска» (1839). Арабески можно встре-
тить и в творчестве К. Дебюсси.

Следует иметь в виду, что существует похожее слово – арабеск. Так называется класси-
ческое балетное движение, при котором балерина стоит на одной ноге, откинув другую назад.

АРАНЖИРОВКА (фр. arranger – улаживать, приводить в порядок, обрабатывать; то
же, что переложение)

Обычно музыкальное произведение сочиняется для определенного состава исполнителей
или певческих голосов. Однако нередко популярное музыкальное произведение перерабаты-
вают, чтобы сделать его доступным для исполнения другими средствами. Это, конечно, не зна-
чит, что можно на скрипке или флейте сыграть произведение, предназначенное для оркестра.
Но можно переложить симфонию для исполнения на фортепиано, а хор передать в виде одно-
голосной песни.

С другой стороны, аранжировкой называют облегченную обработку музыкального про-
изведения для исполнения на том же инструменте. Обычно они делаются в учебных целях.

И, наконец, третье значение данного слова связано с тем, что многие композиторы обра-
щаются в своем творчестве к фольклору – народным песням и танцам. Чтобы сделать их более
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выразительными, и применяется аранжировка. Переложением народной музыки занимались
многие композиторы – Ф. Лист, П. Чайковский, Г. Свиридов.

В настоящее время аранжировку могут осуществить и электронные синтезаторы, моду-
лирующие самые разные тембры, голоса и звуки инструментов.

АРИЯ
Это слово по-итальянски означает песню и появилось как термин в XV веке. Первона-

чально ариями называли вокальные пьесы, сочиненные на специально написанный стихотвор-
ный текст. Этим они отличались от народных песен, где слова и музыка рождались одновре-
менно. Арии были широко распространены в эпоху Возрождения. Следует также отметить,
что арии бывали и чисто инструментальными (например, ария из Сюиты № 3 И. С. Баха).
Их мелодии нередко носили танцевальный характер. В зависимости от своего предназначения
арии могли быть «придворными», «серьезными», «духовными» (например, концертные арии
Моцарта, Бетховена). Отсюда и третье значение понятия «ария» как названия певучей инстру-
ментальной пьесы.

К моменту появления первых опер (а это произошло в самом конце XVI века) ария была
настолько популярной, что сразу же вошла в оперу и стала ее неотъемлемой частью. Она как
нельзя лучше подходила для раскрытия образов героев «музыкальной драмы». Можно даже
сказать, что именно ария стала основой оперы, поскольку была самой красивой, значительной
и выразительной ее частью.

В опере для арии началась вторая жизнь, раскрывшаяся в огромном числе форм и обра-
зов. Часто мы запоминаем оперу именно благодаря той или иной арии.

Часто ария следует после оркестрового вступления; иногда ей предшествует речитатив.
Различным бывает и строение арий. Очень часто применяется 3-частная форма, в которой
третья часть является точным повторением первой. Исторически сложились специфические
формы оперных арий: ариозо, кабалетта, каватина, стретта, монолог. Каждая из них отличается
своими особенностями.

Ариозо – это небольшая по объему ария, для которой характерна свободная композиция.
Обычно это небольшой монолог какого-либо персонажа. Кабалетта отличается подчеркнуто
героическим характером мелодии и слов, а каватина – певучей романтической интонацией.
К ним примыкает и еще одна разновидность арии – стретта, т. е. небольшая ария, повторяю-
щая тему предыдущей. Иногда стретта и ария звучат одновременно, но исполняются разными
певцами. Такой прием часто применял итальянский оперный композитор Дж. Верди («Труба-
дур»). Иногда композитор применяет форму монолога. Она отличается от арии большим раз-
мером, а также глубиной содержания и музыки (монолог Игоря из оперы А. Бородина «Князь
Игорь»).

АРКА – криволинейная конструкция, которая опирается на две опоры. Первые арки
появились еще в архитектуре древних городов Шумера и Аккада. Они нашли самое широ-
кое применение в архитектуре практически всех стран мира. Но наибольшее их разнообразие
отмечается в древних постройках, воздвигнутых в различных арабских странах. Именно там
они становятся не только элементом архитектуры, но и предметом искусства, поскольку укра-
шаются самым различным орнаментом. Именно арабы придумали стреловидную арку, став-
шую основой готического свода. Она нашла применение в Западной Европе спустя примерно
1000 лет после ее изобретения.

Искусство конструирования арок на Древнем Востоке поражало и тем, что мастера соби-
рали их, не скрепляя камни раствором, а точно подгоняя друг к другу. Даже современным
реставраторам бывает сложно разобрать такую арку.
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Если в греческой архитектуре арочные конструкции играли подчиненную роль (они
использовались для лестничных подъемов, проходов к храмам, как элемент декоративного
оформления), то в римском зодчестве их функциональное значение резко возрастает.

В современном мире арки применяются очень широко в качестве несущих элементов не
только покрытий зданий, но и мостов, путепроводов и даже опор для электропередач. Такое
внешнее разнообразие арочных конструкций обусловлено уровнем строительства и применя-
емых материалов.

Виды арок достаточно разнообразны. Среди античных арочных конструкций, для воз-
ведения которых применялся тесаный камень или кирпич, доминировали полуциркулярные,
прямые и пологие арки, помимо них встречалась и так называемая ложная арка.

Арочные конструкции находят разнообразное и комплексное применение при возведе-
нии цилиндрических и крестообразных сводов, в сооружении купольных зданий (например,
триумфальных арок, терм, базилик, храмов); на фасадах театров и амфитеатров встречается
многоярусное расположение арочных конструкций.

Сочетание арок различной высоты придавало постройкам легкость и при этом не сни-
жало их прочности.

АРКА ТРИУМФАЛЬНАЯ
Точнее говоря, речь идет о триумфальных воротах – постоянном или временном мону-

ментальном оформлении проезда (обычно арочном) или торжественном сооружении в честь
военных побед и знаменательных событий. Триумфальная арка представляла собой сложное
архитектурное сооружение, которое устанавливалось на дорогах и площадях. Арка имела один
или два проезда, аттик, на котором в колеснице изображался тот, в честь кого была установ-
лена триумфальная арка, и соответствующую надпись.

Сооружение триумфальных арок в честь победителей было заимствовано римлянами у
этрусков. Поводом для сооружения триумфальной арки могла стать только большая победа –
в сражении, где было убито не менее 5000 врагов.

Триумфальные арки устанавливались и в честь знаменитых людей: императоров, полко-
водцев, регентов, высокопоставленных чиновников. Наиболее известны триумфальные арки,
сооруженные в Риме в честь императоров Тита, Септимия Севера и Константина.

По образцу античных триумфальных арок в эпоху Ренессанса строились порталы. По
типу римских построены арки в Париже (на площади Каррузель, в 1806 г., и площади Звезды,
ныне Шарля де Голля, 1806–1837).

АРКБУТАН
Так называется важнейшая деталь готического строения – наружная каменная полуарка,

передающая распор сводов главного нефа к опорным столбам-контрфорсам, расположенным
за пределами основного объема здания. Система аркбутанов, контрфорсов и нервюр состав-
ляет конструктивную основу культовой архитектуры готики. Применение аркбутанов позво-
ляет значительно сократить размеры и количество внутренних опор, освободить пространство
храма, увеличить оконные проемы и пролеты сводов.

АРФА (итал. arpa) – струнный щипковый инструмент в виде треугольника, внутри кото-
рого натянуты струны различной длины и настройки.

Простейшие типы арф были известны еще в Древнем Египте и Ассиро-Вавилонии в III
тысячелетии до н. э. Наряду с лирой арфа была важнейшим струнным инструментом. Греки
знали различные типы арфы (тригонон, самбика), однако воспринимали этот инструмент как
чужеродный. В средние века арфа была излюбленным инструментом трубадуров и миннезин-
геров. Хроматические арфы появились в XVI веке.
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Естественно, что за многие столетия своего существования арфа претерпела многочис-
ленные изменения. Сохранился лишь принцип извлечения звука – щипковый. Древняя арфа
была меньше и легче, поэтому была спутницей певцов и композиторов почти у всех народов
мира. Современная арфа имеет 47 струн, охватывающих звуки всех ступеней, и перестраива-
ется посредством механизма с семью педалями (изобретенного в начале XIX века С. Эраром).
Он позволяет повышать или понижать звучание прямо во время игры, что значительно обога-
щает звуковые и технические возможности исполнения. Хотя звук арфы и не такой громкий,
как, например, у фортепиано, она обладает очень нежным тембром.

Играют на арфе обеими руками, сидя. Техника игры разнообразна и допускает аккорды,
арпеджио, глиссандо, флажолеты и другие приемы. Диапазон арфы равен диапазону фортепи-
ано и органа.

Темброво-звуковые возможности инструмента (нежно-переливчатые, «воздушные» зву-
чания, «тающие флажолеты») позволяют считать арфу важным участником симфонического
оркестра, где применяются обычно одна или две арфы. Любопытно, что она может имитиро-
вать звучание других инструментов, например гуслей или гитары.

Арфа является в основном аккомпанирующим инструментом. Однако иногда она исполь-
зуется и в качестве сольного («Испанское каприччио» Римского-Корсакова, сольные каденции
в балетах Чайковского, Глазунова). Известны и крупные сочинения для арфы: концерты Г.
Генделя, Р. Глиэра, интродукция и аллегро М. Равеля.

АРХАИКА
Культура VII–VI веков до нашей эры – времени сложения и укрепления античных рабо-

владельческих городов-государств – называется архаической (от греческого «архайос» – древ-
ний). В этот период греки быстро расселяются в бассейне Средиземного моря, строят города,
прокладывают дороги, мосты, водопроводы. Складывается общегреческий рынок, чеканится
монета. Из Сицилии, с Апеннинского полуострова, из Египта и Северного Причерноморья в
Грецию привозят рабов, хлеб, вино. В обратном направлении – в провинции – вывозятся про-
изведения художественного ремесла, керамика, скульптура. Используя достижения культуры
Вавилона и Египта, греки создали собственное искусство, оказавшее огромное влияние на все
последующее развитие европейской культуры.

В период архаики была создана продуманная и ясная система архитектурных форм, кото-
рая стала основой всего дальнейшего развития греческого зодчества. Основной постройкой,
центром греческого полиса был храм. Он располагался в центре акрополя и городской пло-
щади, где происходили собрания и празднества. Простейший тип архаического храма – храм в
антах. Он состоял из одного помещения – наоса, открытого на восток. Между выступами двух
боковых стен – антами – на фасаде находились две колонны. Простиль – более сложный тип
храма, на его фасаде находилось четыре колонны. Амфипростиль имел колоннаду не только
на переднем, но и на заднем фасаде, где был вход в сокровищницу. Основным типом храма
был периптер – храм прямоугольной формы, окруженный колоннадой. Он сложился во второй
половине VII в. до н. э.

Архитектура храма строилась по определенной системе соотношений его частей. Она
называется ордером (см. Ордер архитектурный). Чтобы подчеркнуть архитектурные эле-
менты, греческие храмы раскрашивались разными красками, которые придавали сооружению
легкость и праздничность.

Важнейшее место в архаический период принадлежало скульптуре. Можно сказать, что
греческая скульптура родилась на стадионах и в гимнасиях. Первыми моделями служили
победители соревнований, в честь которых воздвигались статуи – куросы. Поскольку юноши
выступали обнаженными, то и изваяния с первых шагов стали изображать человеческое тело.
Естественно, что вначале фигуры отличались излишней монументальностью и некоторой обоб-
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щенностью черт. Подчеркивалось атлетическое телосложение – широкие плечи, узкие бедра.
Глаза всегда широко открыты и взгляд устремлен вперед. Куросы посвящались богам и стави-
лись в храмах и святилищах, изображения атлетов – на площадях городов, рельефными изоб-
ражениями украшались надгробные плиты – стелы. Скульптуру также раскрашивали, причем
достаточно условно: борода могла быть синей или зеленой, а глаза – красными.

Женские фигуры архаического периода всегда были задрапированы. Их называют
«корами» (от греческого «кора» – дева). Чаще всего их находят около Афин, поскольку коры
обычно изображали жриц богини Афины. Интересно, что даже в самых древних фигурах
скульпторы пытались отразить прикрытое одеждой тело. Лица обязательно улыбались осо-
бой «архаической улыбкой». Фигуры кор также раскрашивались: волосы – розовато-красным,
брови и ресницы – черным, а одежда – любой яркой краской.

В мужских фигурах всегда подчеркивалась сила, мужество, а в женских – благородство,
нежность, сдержанность. Все эти качества выражали нравственный идеал древних греков. Сле-
дует также отметить, что в то время в искусстве сливались эстетический и этический идеалы.

О монументальной живописи архаического периода ничего не известно, поскольку
памятники не сохранились до нашего времени. Однако о ее уровне мы можем судить по вазо-
писи, которая существовала с VIII в. до н. э. Живописный орнамент как ковром заполнял всю
поверхность сосуда. Этот стиль называется ориентальным, поскольку греки восприняли его от
народов Востока. Поэтому в нем встречаются изображения цветов лотоса, пальмовые листья,
изображения животных. Узор, подчеркнутый контуром, наносился темно-коричневым лаком
по светлой глине, детали процарапывались, выделялись белой и пурпурной красками.

В конце VII века до н. э. ковровый стиль уступает место чернофигурному. Глину под-
крашивали охрой и наносили на нее узор черной краской. Фигуры свободно размещались
на поверхности стенок. На вазах изображались сцены сражений, пиров, охоты, эпизоды из
гомеровских поэм. С VI века до н. э. мастера стали подписывать свои сосуды. Примерно в
это же время появляется краснофигурная вазопись, сменившая чернофигурную. Фигуры есте-
ственного цвета глины выступают на фоне, покрытом черным лаком. Сцены становятся более
живыми, динамичными. Мы знаем имена некоторых мастеров – Евфимида, Брига, Евфрония.

Создав тип храма-периптера, определив принципы изображения обнаженной мужской и
задрапированной женской фигуры, разработав многофигурные композиции в вазописи, искус-
ство архаического периода заложило основы всей художественной системы следующего пери-
ода – греческой классики.

АРХЕОЛОГИЯ (англ. archaeology) – наука о древности. Археология изучает прошлое
на основе материальных остатков деятельности человека: жилищ, орудий труда, пищи. В созда-
нии представления о том, как раньше жили люди, может помочь даже мусор. Место обна-
ружения каждой находки тщательно фиксируется. Сама находка также описывается по опре-
деленной методике. Полученная таким образом информация обрабатывается. В результате
кропотливых исследований перед учеными открываются картины далекого прошлого. Напри-
мер, обнаруженная на берегу реки зола и куски железных изделий помогли узнать, как выгля-
дела первобытная кузница.

Археология в современном ее понимании началась во время Ренессанса, когда люди
стали интересоваться культурой Древней Греции и Рима. Вначале археологические города под-
вергались разграблению ради находившихся в них сокровищ. Но к 1800 г. археологические
раскопки приобрели более осознанный характер: археологи начали более осторожно раскапы-
вать города, отмечая свои находки и место их обнаружения.

Начиная с этого времени и было сделано множество удивительных и имевших большое
научное значение открытий: остатки древней Трои (1871), ранней греческой цивилизации в
Микенах (1876) и гробницы фараона Тутанхамона в Египте (1922).
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Очень интересными были раскопки археологов в Древнем Новгороде. За многие десяти-
летия они обнаружили множество предметов, и теперь мы можем сказать, как жили древние
новгородцы, чем занимались, о чем говорили и писали.

Сегодня на помощь археологам пришли научные знания. Так, датировка с помощью
радиоуглерода и дендрохронологии (по числу годовых колец на деревьях) помогает определить
время изготовления отдельных предметов. Инфракрасные и рентгеновские лучи раскрывают
рисунки, спрятанные под утраченными поверхностями бронзовых ваз.

В зависимости от того или иного периода истории человечества изменяется и методика
археологии, что привело к появлению специализации по предметам: например, классическая,
средневековая, индустриальная археология и т. д. Археология даже забралась в море. С помо-
щью современного водолазного снаряжения ученые могут исследовать затонувшие корабли и
другие давно потерянные остатки прошлого.

Так постепенно усилиями многих поколений ученых составляется первобытная история
человечества. После появления письменных источников объем информации увеличивается,
да и сам ее характер меняется, но ее изучением занимается уже другая наука – история.

АРХИТЕКТУРА
Старые здания и развалины, обнаруживаемые при раскопках, могут рассказать многое

как о своем времени, так и о том, кто и для чего их построил. Построить здание, способное
простоять века, не так-то просто, это требует определенных знаний и уровня развития тех-
ники. Но здание должно не только соответствовать своему назначению, но и быть красивым.
Архитектура и является видом искусства, которое позволяет возводить красивые и удобные
постройки, соответствующие определенным целям (жилые дома, общественные, администра-
тивные, представительные и другие типы зданий). Поэтому ее и считают одним из ведущих
видов пластического искусства.

Вместе с тем архитектура является частью материальной культуры общества, по кото-
рому можно судить о прогрессе науки и техники, особенностях быта, традициях национальной
культуры. Наконец, она стимулирует развитие ряда отраслей знания (например, строительной
механики), выдвигая перед наукой и техникой новые практические задачи.

Произведения архитектуры различны: конечно, это прежде всего здания бытового и
общественного назначения, а также сооружения, организующие открытые пространства (мону-
менты, террасы, набережные и т. д.). Особую область строительного искусства – градостро-
ительство – составляет планировка и застройка городов и других населенных мест. Частью
архитектуры являются также пространства, сформированные посредством преобразования и
объединения элементов естественной природы (см. Искусство садово-парковое).

Применение цвета и различных декоративных элементов, сочетание архитектурных
форм со скульптурой, живописью и произведениями декоративно-прикладного искусства обу-
славливают связь архитектуры с другими искусствами (см. Синтез искусств). Простран-
ственно-временной, неизобразительный характер произведений архитектуры говорит о ее род-
стве с временными искусствами (например, с музыкой; иногда архитектуру даже называют
музыкой, запечатленной в камне).

Предполагают, что зачатки архитектуры как искусства возникли в период первобытного
общества. Именно в эпоху неолита человек начал строить первые жилища, используя природ-
ные материалы (в отдельных регионах с III тыс. до н. э. – из обожженного кирпича). Любо-
пытно, что тогда же стали применять и первые перекрытия в виде опорных столбов.

Однако собственно архитектура появилась с возникновением классовых обществ и раз-
делением типов сооружений на жилые и общественные. Именно в это время сложились прин-
ципы композиционной организации отдельных зданий и ансамблей. Археологи установили,
что примерно 7000 лет тому назад в Древнем Египте уже строились грандиозные ансамбли
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храмовых и дворцовых зданий, были построены огромные города, носившие характер укреп-
ленного военного лагеря и окруженные со всех сторон жилыми кварталами со свободной пла-
нировкой (в Ассирии и Вавилонии). Умели строить в древнем мире и мощные цитадели (в
Иране). Египтяне возводили огромные пирамиды-гробницы для фараонов, многие из которых
сохранились до наших дней.

Греческая архитектура начала формироваться примерно за 600 лет до н. э. и образо-
вала свой великолепный стиль. Среди применявшихся тогда материалов были кирпич-сырец,
дерево и камень. Именно в это время возникли многие типы жилых и общественных построек.
Из огромных каменных блоков греки возводили храмы, сочетавшие в себе функции культо-
вых и общественных сооружений. В эпоху расцвета эгейского искусства и городов-государств
в Древней Греции развивались и приемы регулярной планировки города. Методы градостро-
ительства также постоянно совершенствовались. Была усовершенствована стоечно-балочная
конструкция, сложилась система классических ордеров (см. Ордер архитектурный).

Художественные черты античного гуманизма особенно ярко отразились в постройках
классического периода древнегреческой архитектуры в Афинах (Акрополь).

Когда римляне завоевали Грецию, они начали подражать греческой архитектуре. Но
вскоре они поняли, как строятся арки, и их применение позволило им возводить большие по
размеру постройки. Именно римляне впервые начали строить здания со сводами, перекры-
тыми куполами. Они же первыми стали применять известковый раствор в качестве соедини-
тельного материала. Свод и арка в сочетании с внешним и внутренним оформлением отвечали
задаче прославления могущества государства и личности императоров.

Возникли крупные ансамбли и отдельные сооружения, рассчитанные на огромные массы
народа: форумы, амфитеатры и театры, термы, крытые рынки, базилики. Впервые распростра-
нились 5–6-этажные дома – инкулы и загородные виллы. Римляне проявили себя и как пре-
красные инженеры: поскольку границы империи раздвигались, строились мосты и акведуки,
некоторые из них служат и сегодня. При этом они не забывали о красоте зданий, особое вни-
мание уделялось также планировке и отделке интерьеров.

Римский зодчий Витрувий написал трактат «Десять книг об архитектуре». В них он
сформулировал три основных требования к данному виду искусства. Это целесообразность,
прочность и красота. Именно эти требования и легли в основу всего последующего развития
архитектуры.

Примерно в 800 году н. э. в Европе начался романский период архитектуры. Его отли-
чительной особенностью является сочетание простых форм с мощью каменных построек. В
это время начинается строительство многочисленных фортификационных сооружений, защи-
щавших города и резиденции феодалов (замки и горные укрепления во Франции, Германии,
Испании, Чехии, Польше). Одновременно строится большое количество культовых зданий.
Для этого времени характерно прославление господа и одновременно подавление человека
величием сооружаемых зданий.

Первыми новый способ строительства изобретают византийцы, которые сформировали
тип купольной базилики (храм Софии в Стамбуле) и крестово-купольного храма с обширным
внутренним пространством. Именно византийская архитектурная традиция стала основой раз-
вития зодчества Болгарии, Сербии, Македонии, Армении, Грузии, где сложились местные, глу-
боко самобытные школы.

В странах Западной и Центральной Европы с ростом городов с конца X в. получил раз-
витие тип каменного жилого дома с мастерскими и лавками на первом этаже или в подвале.
Сложилась архитектура романского стиля: монастырские комплексы с замкнутыми дворами
– кулуарами, массивные храмы базиликального типа с несколькими монументальными баш-
нями.
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За ним последовал период готики. Большинство старых соборов Европы относятся
именно к готическому стилю. Главной их особенностью являются изящные остроконечные
арки над дверями, окнами и крышами. Крыша готического собора обычно проектировалась
как серия перекрестно расположенных арок, которые и принимали на себя вес потолка. Подоб-
ного рода крыши называются сводчатыми. Благодаря им в готических соборах много воздуха и
света, проходящего через большие окна. Здесь впервые была применена каркасно-нервюрная
система, основанная на передаче распора сводов через упорные арки – аркбутаны – на стоящие
вне здания опорные столбы – контрфорсы. Она позволила перекрывать большие пролеты, мак-
симально облегчив стены и развив пространство интерьера по вертикали (соборы в Париже,
Реймсе и Амьене во Франции, во Фрайбурге-им-Брайсгау и Кёльне в Германии, Кентербери
в Великобритании).

Строительство подобных зданий означало усиление роли городов в политической жизни
и соответственно распространение новых типов общественных зданий (ратуш, домов, ремес-
ленных цехов и гильдий).

В жилом строительстве наряду с камнем широко применялся фахверк (глиняная кладка,
перемежающаяся каркасом из деревянных бревен), распространенный в Германии и Голлан-
дии.

В странах Ближнего и Среднего Востока сложился тип трехчастного укрепленного города
с цитаделью, городским ядром (шахристан, медина) и торгово-ремесленными пригородами.
Теперь и здесь получили развитие возникшие в Византии сводчато-купольные конструкции.
Все это привело к созданию новых типов сооружений: крытых рынков, медресе, мечетей, мав-
золеев. В декоре зданий применялись сталактиты, узорный кирпич, резьба по мрамору, кера-
мическая облицовка.

Многообразие архитектурных типов, легкость и строгость сооружений отличают зод-
чество Индии, оказавшей огромное влияние на формирование архитектуры Юго-Восточной
Азии. В архитектуре Китая и Японии легкость и простота жилых построек контрастировали
с монументальностью дворцовых, культовых и крепостных сооружений. От китайских образ-
цов архитектура Японии восприняла ясность пропорций и композиций легких деревянных
построек.

Примерно в 1400 году в Италии возник стиль ренессанса, когда особое значение при-
обрели традиции античности, идея естественного человека в привычной и удобной для него
обстановке. Поэтому общественные здания, дворцы, виллы, храмы представляют собой ясные,
гармоничные здания и архитектурные ансамбли, где учтены повседневные потребности людей.

Широко применялся классический ордер (итальянские архитекторы Ф. Брунеллески, Л.
Б. Альберти, Микелоццо, Д. Браманте, Микеланджело). Появился новый тип дворца – палаццо
с замкнутым симметричным двором. В XVII–XVIII вв. стройность и законченность простран-
ственных композиций сменяются сложными системами сливающихся пространств, пластич-
ностью и скульптурностью объемов зданий архитектуры барокко. В его динамичные ритмы
включаются декоративные скульптуры и живопись (постройки итальянских архитекторов Л.
Бернини, Ф. Борромини). Широкое развитие получило садово-парковое строительство.

Стиль барокко распространился в Италии, Испании, Германии, Австрии, Чехии, Польше,
странах Латинской Америки. Во Франции в XVII в. господствующим направлением стал клас-
сицизм. Лежащее в его основе рационалистическое мировоззрение выразилось в строгости и
геометричности композиции зданий и дворцово-парковых ансамблей (Версаль). Французские
архитекторы (Л. Лево, Ф. Мансар, А. Ленотр) использовали античные ордеры в отделке стен и
фасадов. В XVII–XVIII вв. классицизм широко распространился в Великобритании (архитек-
торы И. Джонс, К. Рен, бр. Адам), а с последней трети XVIII в. – и в других странах Европы. В
Великобритании и Нидерландах появились новые виды построек, вызванные развитием капи-
талистической промышленности: промышленные здания, портовые сооружения, биржи.
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Особое влияние на архитектуру второй половины XIX века оказало бурное развитие про-
мышленности. Требование рентабельности вызывало поиски методов, сокращающих время
строительных работ, экономно использующих труд и материалы. В строительстве начали
использоваться технические достижения и новые строительные материалы – бетон, стекло, а в
конце века – железобетон. Создавались новые конструктивные системы для перекрытия боль-
ших пролетов и каркасные конструкции многоэтажных зданий. Со второй половины XIX в.
строились здания из металла и стекла («Хрустальный дворец» в Лондоне, инженер Дж. Пак-
стон), высотные сооружения с металлическим каркасом (Эйфелева башня в Париже, инженер
Г. Эйфель, 1887). Группа архитекторов США создала специфическую форму офисного здания
– небоскреб. Первым его построил в 1884 году Уильям де Барон Дженни. Здание состояло
из девяти этажей, имело внутренний металлический каркас и кирпичные стены. Однако нова-
торские конструкции часто скрывались декоративными формами, воспроизводившими стили
различных эпох.

Можно отметить и разнообразие строившихся зданий, как производственных, торговых,
транспортных, так и жилых. Появляются, например, универсальные магазины, театральные
здания с залом, разделенным на секторы. Наряду с частными особняками аристократии и бур-
жуазии строились многоэтажные доходные дома с квартирами, сдаваемыми внаем, бараки и
казармы для рабочих.

Начало XX века можно считать началом поиска новых рациональных и ясных архитек-
турных форм, сочетающих достижения современной техники с классическими композицион-
ными приемами, они велись О. Перре, Т. Гарнье во Франции, О. Вагнером в Австрии, П.
Беренсом в Германии. Одновременно строились и здания в классических формах (Э. Лаченс
в Великобритании).

Противоречие между традиционным архитектурным декором и конструкциями, порож-
денными новой техникой, пытались разрешить архитекторы стиля модерн, возникшего в 1890-
х гг. Для архитектурного модерна первой трети XX века прежде всего характерно разрушение
традиционной ордерной структуры зданий. Оно достигалось посредством введения в отделку
разнообразных кривых линий, использованием железобетона, цветного стекла и майолики.
Используя новые строительные и художественные возможности, архитекторы сосредоточили
внимание на форме зданий, получавшей подчас живописно-декоративную трактовку в творче-
стве А. Гауди в Испании, Ч. Р. Макинтоша в Великобритании, В. Орта в Бельгии, Й. Ольбриха,
Й. Хофмана в Австрии.

В двадцатые годы ведущим направлением в западноевропейской архитектуре стал рацио-
нализм, или функционализм. Он был обусловлен двумя противоположными теориями – урба-
нистической и дезурбанистической. Урбанисты считали, что основой современного города
должны быть гигантские дома-небоскребы, соединенные между собой транспортными развяз-
ками, Они пытались создать комфортабельную жилую среду, отвечающую требованиям чело-
века в век развитой техники. Немецкие архитекторы (представители «Баухауза» в Германии)
искали новые средства художественной выразительности в лаконизме и контрастности формы,
придавая особое значение конструктивно-технической основе зданий и их функциональной
организации.

Самым известным представителем функционализма был французский архитектор Ле
Корбюзье (1887–1965). Многие его находки – двухэтажные квартиры, плоские крыши домов,
встроенная мебель – продолжают использоваться и современными строителями.

Противники урбанистов видели современный город как систему небольших зданий,
окруженных зеленью. На протяжении последующих десятилетий обе эти теории объединились,
и проектировщики стали одинаково использовать открытия, сделанные основателями каждого
из направлений.
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Вместе с тем в современной городской застройке явно проявилось стремление к уде-
шевлению строительства, которое привело к появлению одинаковых блочных или панельных
домов, мало чем отличающихся друг от друга. Такие новые районы распространены во мно-
гих городах мира и никак не связаны с творческим поиском в архитектуре. Любопытно, что
построенные в начале века модернистские дома сегодня считаются устаревшими и даже вред-
ными для человека. Поэтому, видимо, будущее – за простыми и легкими конструкциями, напо-
минающими человеку те пропорции, что создала сама природа.

В ряде стран в XX веке утвердился неоклассицизм, преувеличенно монументальные
формы которого подчас использовались для выражения воинствующей идеологии. В 30–50-
х гг. получила распространение органическая архитектура (американский архитектор Ф. Л.
Райт), стремившаяся связать композицию построек с окружающей их природой. В 40–50-х гг.
принципы функционализма были истолкованы в соответствии с местными условиями и тра-
дициями (А. Аалто в Финляндии, Тангэ Кэндзо в Японии, О. Нимейером в Бразилии и др.). В
США была выдвинута концепция «универсальной» архитектуры, основанной на ритмической
ясности и простоте элементарных геометрических форм и больших внутренних пространств
(арх. Л. Мис ван дер Роэ). В противовес ей развивался брутализм, сочетающий функциональ-
ность построек с нарочитой массивностью и грубой фактурой обнаженных поверхностей (арх.
Л. Кан и др. в США). В 70-х – начале 80-х гг. в США и Западной Европе распространился
архитектурный постмодернизм, основной принцип которого – обращение к разностилевым
формам прошлых эпох.

АРХИТЕКТУРА ДРЕВНЕЙ РУСИ
В средние века архитектура являлась одним из ведущих видов искусства. Она объеди-

няла в себе все остальные виды древнерусского искусства – монументальную и станковую
живопись (мозаику, фреску, икону), пение и музыку, оформление книг и прикладное искус-
ство.

Древнерусская архитектура прошла большой путь, и ее история охватывает более восьми
веков. На протяжении этого периода параллельно развивались формы деревянной и каменной
архитектуры, причем деревянное строительство практически всегда преобладало над камен-
ным. Это не случайно, поскольку именно дерево всегда было на Руси основным строитель-
ным материалом. Задолго до появления каменных построек на Руси строили самые различные
сооружения из дерева – жилые дома, крепостные стены, княжеские дворцы.

Каменное строительство начало развиваться лишь с XI века. Вначале в городах появи-
лись каменные церкви и здания дворцов. Только в XVI веке из камня начинают строить и
жилые дома, а также городские стены. Самые ранние монументальные сооружения относятся
к эпохе Киевской Руси – Софийские соборы в Киеве и Новгороде, Спасский собор в Черни-
гове, Георгиевский собор Юрьева монастыря в Новгороде. За ними следуют памятники архи-
тектуры во Владимирской земле – храм Покрова на Нерли, Успенский, Дмитриевский соборы
и Золотые ворота во Владимире. Позже были построены монастырские дворцовые комплексы
в Пскове (Спасо-Мирожский монастырь) и в Москве (Кремль).

Каменные церкви обычно строились в связи с значительными историческими событи-
ями – отражением нападений врагов, выигранными битвами. Вот почему они являются свое-
образной каменной летописью истории Руси. Эта традиция сохранилась в русской архитектуре
последующего времени, вплоть до конца XVIII века.

Первые храмы были построены по образцам, заимствованным из Византии. Однако рус-
ские мастера быстро начали создавать собственные строения, сохранив лишь традиционную
символику храмов, обусловленную догматикой православной религии. Основой храма всегда
является крест – символ христианства, спасения. Здание строго ориентировано с запада на
восток. Именно к востоку обращена главная сторона храма, где в полукруглом выступе – апсиде
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– находится алтарь. Он является символом пещеры, где произошло Рождество Христово, а
также Голгофы, где Христос был распят. Справа и слева от алтаря находятся два боковых поме-
щения – жертвенник, где приготовляется хлеб и вино для литургии, а также дьяконник, где
облачаются священнослужители. Алтарь отделен от остального помещения иконостасом – сте-
ной, где размещены иконы.

Русские зодчие строили не только большие крестово-купольные храмы, но и небольшие
церковные здания кубической формы с одноглавым или шатровым завершением. Как и жилые
дома, церкви нередко ставились на подклети – деревянные или каменные цоколи, в которых
располагались подвальные помещения.

Здания дворцового типа иногда приобретали очень сложную конфигурацию. Они состо-
яли из большого количества несимметрично расположенных строений – теремов, соединенных
между собой переходами. Любопытно, что каждый из теремов имел свою особую крышу. Этот
прием происходит от деревянной архитектуры, основой которой всегда являлся четырехуголь-
ный сруб.

Каменные жилые дома также повторяли структуру деревянных. Они имели простейшую
(квадратную или прямоугольную) форму и завершались четырехскатной крышей. Стены у них
были массивными, с небольшими окнами. Внутри дома разделялись на небольшие помещения,
перекрытые сводчатыми потолками. Все эти особенности имели чисто практическое назначе-
ние – сохранить возможно больше тепла зимой.

Оборонительные сооружения строились как из дерева, так и из камня или кирпича.
Место для них выбиралось с учетом природных условий, там, где было удобно вести оборону и
дополнительно укрепить стены с помощью естественных особенностей рельефа – реки, холма.
Стены строились на высоту 15–20 метров и обязательно имели несколько ярусов бойниц и
крытые переходы. Разделявшие стену на небольшие отрезки башни углублялись ниже уровня
земли, а в высоту доходили до 30 метров. Подобные укрепления воздвигались вокруг не только
городов, но и крупных монастырей, которые использовались как форпосты при обороне от
врага.

Крепостные сооружения обладают большой силой эмоционального воздействия, они
символизируют незыблемую мощь их защитников.

Древнерусские зодчие создали продуманную систему декора – украшения своих
построек. Они нашли практически идеальные соотношения размеров с элементами внешнего
оформления – порталами, рельефными, орнаментальными и многофигурными резными ком-
позициями, изразцовыми панно и фризами, которые придают постройкам внешнюю легкость,
неожиданную для подобного рода византийских сооружений.

А СЕККО (итал. a secco – сухим способом, по сухому)
Так называется техническая разновидность стенных росписей, при которой живопись

наносится на твердую, уже высохшую известковую штукатурку. Роспись а секко выполняется
смешанными с известью красками, причем все тона составляются заранее, до начала работы.
Поверхность штукатурки тщательно выравнивают и предварительно увлажняют. Как и чистая
фреска, роспись а секко исполняется по частям, но соединительные швы и прориси здесь отсут-
ствуют. Поскольку штукатурка хорошо впитывает краску, этой технике недоступны лессировка
и письмо разбавленными красками.

АТРИБУТ – постоянный отличительный признак того или иного героя, божества, алле-
горической фигуры. Это может быть как предмет, так и внешняя особенность, деталь костюма
или даже действие. Чаще всего атрибуты применялись в произведениях на мифологические
и религиозные темы (например, Нептун обычно изображался с трезубцем, атрибутом святого
в средневековом искусстве являлся нимб и особая поза, атрибутами святых мучеников были
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обычно орудия пыток или казни: например, святая Екатерина изображалась с колесом. Атрибут
нередко оказывается основным средством для определения сюжета подобных произведений.

АТРИБУЦИЯ (лат. attributio – приписывание)  – работа по определению авторства и
истории создания какого-либо произведения. Значение атрибуции существенно, поскольку
авторы не всегда подписывают свои произведения или пользуются псевдонимами, прозви-
щами, кличками. Вместе с тем важно определить не только какому автору принадлежит про-
изведение, но и к какой школе, времени, стране оно относится. Раньше атрибуция базирова-
лась только на интуиции специалистов-знатоков. С конца XIX в. атрибуция опирается также
на научный стилистический анализ, результаты химического и физического исследований
(макро– и микросъемка, рентгенография, применение инфракрасного и ультрафиолетового
излучений и пр.).

АТРИЙ, АТРИУМ (лат. atrium) – закрытый внутренний двор в средней части древне-
греческого или древнеримского жилища, куда выходили остальные помещения. В центре атри-
ума был бассейн (имплювий), над которым оставлялось отверстие (комплювий) для стока дож-
девой воды.

АТТИК (от греч. attikos) – стенка, возведенная над венчающим архитектурное сооруже-
ние карнизом. Часто украшается рельефами или надписями. Обычно завершает арку триум-
фальную.

А ФРЕСКО (итал. a  fresco – сырым способом, по сырому; произн.  – «а фрэско»)  –
основная техническая разновидность фресковой живописи, характеризующаяся исполнением
по свежей известковой штукатурке (см. Фреска). Краски закрепляются здесь в процессе высы-
хания штукатурки образующимся на ней слоем углекальциевых соединений. Отсюда характер-
ная для этой техники необходимость быстро завершить работу, требующая при значительных
размерах композиции обязательного исполнения ее по частям. Перед началом росписи обычно
делается подробный эскиз, позволяющий увидеть соотношение частей и распределение цве-
товых пятен.

После полного высыхания штукатурки цвета красок меняются: одни становятся более
яркими, а другие, напротив, гаснут. Поэтому роспись а фреско почти всегда приходится допол-
нять работой с темперой, с целью исправления деталей. Техника росписи, лишенной попра-
вок, так называемой «чистой фрески» (буон фреско), оказывается поэтому особенно трудной
и встречается редко.

Существуют два способа живописи а фреско: 1) разведенными водой порошкообразными
красками без связующего вещества и 2) красками с примесью гашеной извести (которая одно-
временно служит и белилами). В первом случае получается легкий и прозрачный красочный
слой, напоминающий акварель, во втором – плотная, так называемая корпусная живопись,
несколько белесоватая, близкая по свойствам к гуаши.

При росписи по частям художнику приходится заботиться об точном соответствии фраг-
ментов. Поэтому при тщательном осмотре можно заметить следы так называемых соедини-
тельных швов – границ между этими частями, а также процарапанные в штукатурке контуры
рисунка – прориси.

Достоинства техники а фреско – быстрота выполнения, легкий и выразительный цвето-
вой тон, устойчивость колористических качеств при условии, что живопись находится внутри
помещения и не подвергается воздействию дождя, ветра, солнца, резкой смены температур.
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Б

 
БАЗИЛИКА (греч. basillike)
Первоначально базиликой назывался дом архонта – правителя в греческом городе-госу-

дарстве. В Афинах базиликой называли портик на Акрополе, где заседали архонты-басилевсы.
В Риме это торговый или судебный зал. По форме базилика – вытянутое, прямоугольное в
плане здание, разделенное внутри продольными рядами колонн или столбов на несколько
частей (нефов), имевших самостоятельные перекрытия. Средний (главный) неф всегда стро-
ился выше боковых, так что верхняя часть его стен, прорезанная окнами, выступает над кры-
шами боковых нефов. Перед выходом из базилики располагался поперечный притвор (или нар-
текс), а в противоположном конце среднего, наиболее широкого нефа – полукруглый выступ
(апсида), крытый полукуполом.

Существовали различные формы базилики, в зависимости от числа и расположения
боковых нефов. Одной из них была крестообразная базилика, образованная добавлением к
трехнефной базилике поперечного нефа такой же ширины и высоты, как и боковые.

Самой древней римской базиликой считается Порциева базилика, построенная около 184
года до н. э. Среди других выдающихся примеров базиликальной архитектуры можно назвать
Эмилиеву базилику (179 г. до н. э.), Юлиеву базилику (12 г. н. э.), Ульпиеву базилику (113 г.
н. э.) и Максенциеву базилику (окончена Константином в 315 г. н. э.).

После того как христианство стало главной религией в Древнем Риме, базилика стала
одним из основных типов христианских храмов, получив широкое распространение в визан-
тийской, сирийской, романской и готической архитектуре. Раннехристианская базилика раз-
делялась внутри 2 рядами колонн на 3 нефа, средний, главный неф включал в себя апсиду, где
располагались культовые изображения, позже она стала алтарем.

Однако с течением времени базиликальные конструкции стали малы, поскольку не
давали возможности для создания больших внутренних пространств. Одним из выходов стало
сочетание крестообразной базилики с куполом, в результате чего и получилась конструкция
крестово-купольного храма. Наиболее ярким примером подобной постройки является храм
святой Софии в Константинополе.

БАККАРА
Иногда этим словом называют особый стиль изделий из хрусталя, а также и их произ-

водство. Название возникло благодаря городу Баккара, где в 1816 году на стекольной ману-
фактуре Сент-Анн (основанной около 1766 года) и началось производство изделий из тяже-
лого, абсолютно прозрачного стекла. Однако наибольшая известность пришла к нему во второй
половине XIX века, когда там впервые началось изготовление пышных и обильно украшенных
дробным гранением сервизов и ваз. Благодаря преломлению на гранях изделия баккара отли-
чаются изысканной игрой света и цвета.

В обиходе словом «баккара» обозначают также хрустальные изделия, поверхность кото-
рых образована сочетанием множества плоских граней, дающих причудливую игру света.

БАЛАГАН
Балаганы являлись центром ярмарочных увеселений по всей России. Их дощатые, обкле-

енные афишами здания возводились в центрах ярмарочных площадей и в городских парках.
В зрительном зале устанавливались простые, грубо сколоченные скамейки, перед которыми
на небольшой площадке располагался оркестр, состоявший из одного-двух музыкантов. Непо-
средственно на сцене находилось несколько кресел для особо уважаемой публики. За зритель-
скими скамьями располагалось несколько огороженных лож, в которых также стояли кресла.
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Снаружи балаган всегда украшался, а стены его даже расписывались. К каждому пред-
ставлению обязательно печаталась большая афиша, в создании которой нередко принимали
участие видные художники (Тулуз-Лотрек, например).

Представления в балагане обычно начинались в полдень и заканчивались часов в девять
вечера. Каждый спектакль продолжался минут сорок; таким образом, в течение дня он повто-
рялся пять-шесть раз. Репертуар балагана состоял из небольших интермедий, в которых при-
нимали участие два-три актера, а также демонстрировались различные «диковинки». Среди
них обязательно была русалка, разговаривающая со зрителями, живая голова на блюде, ожи-
вающие покойники, шпагоглотатели, жонглеры и фокусники. С середины XIX века непремен-
ными участниками балагана были силачи и борцы.

В подобных заведениях начинали многие впоследствии известные актеры, например
В. Дуров. Балаганы описаны во множестве литературных произведений, поскольку авторами
интермедий нередко являлись будущие известные писатели, например Н. Некрасов.

Среди живописных изображений выделяются прежде всего картины Б. Кустодиева.

БАЛЕТ – сценическое искусство, основанное на сочетании танца и музыки, или иначе –
музыкально-хореографический спектакль, в котором органически сочетаются музыка, танец,
драматическое действие и элементы изобразительного искусства.

Корни этого синтетического жанра уходят в глубочайшую древность. Памятники куль-
туры Египта, Греции, Индии и других стран свидетельствуют о важной роли танца в жизни
первобытнообщинного и рабовладельческого общества. Однако тогда это искусство существо-
вало лишь как компонент определенных ритуальных церемоний.

Как самостоятельный вид искусства балет стал существовать лишь в эпоху Возрожде-
ния в Италии. Небольшие мимические и танцевальные сцены входили в состав маскарадов,
шествий, пиров и даже турниров. В то время в них включались народные танцы с незамысло-
ватой хореографией.

Только в эпоху классицизма, когда народные танцы стали «приспосабливать» к вкусам
аристократии, бытовавшим при дворе короля Людовика XIV, сложились основные особенно-
сти балетной хореографии. Это произошло во Франции, поэтому именно эту страну считают
родиной классического балета.

В конце XVII века балет был уже официально признан как одна из форм искусства. Чтобы
содействовать его развитию, в 1661 году была основана французская королевская академия
танца. Вначале в ней готовили танцовщиц для выступлений в дворцовом театре. В то время
балет был составной частью «галантных» придворных увеселений (оперы-балеты Люлли, Рамо,
комедии-балеты Мольера и т. п.).

На первых порах балет представлял собой массовый женский танец, исполнявшийся под
музыку струнных инструментов. Он носил вспомогательный характер и входил отдельными
эпизодами в драматические или оперные спектакли. Балетные представления были короткими
и напоминали небольшие интермедии, необходимые прежде всего для иллюстрации музыки.
Обычно они ставились между вторым и третьим актами оперы.

В ходе развития балетное искусство отразило черты последующих стилистических тече-
ний – классицизма, романтизма и модернизма. Постепенно балет становился более содержа-
тельным, совершенствовались жесты и движения, придумывались новые. Однако балет еще
долго продолжали воспринимать как вспомогательный танец, а не как некое самостоятельное
целое, со своими законами и образным рядом. От музыки требовался лишь удобный для танца
ритм, поэтому до начала XIX века и не было создано сколько-нибудь значительных в музы-
кальном отношении произведений.

Практически одновременно с реформацией балета стала развиваться и хореография –
приемы балетного танца. Традиционный, или классический, балет придерживался строгих



Ф.  С.  Капица, Т.  М.  Колядич.  «История мировой культуры»

31

правил и традиций. Существуют стандартные позиции для рук, ног и кистей, а также специ-
альная техника сценического движения, которая обуславливает медленное и плавное переме-
щение актеров. В балетном театре впервые появляется балетмейстер-постановщик, создающий
хореографическую драматургию спектакля. Необходимо назвать имена первых профессио-
нальных балетмейстеров: Ф. Хельфердинк, Жан Жорж Новер (XVIII век).

Новая ступень в развитии балета наступила в первой половине XIX века, когда на многих
балетных сценах мира работали такие известные хореографы, как Ш. Дидло, ставивший балеты
на музыку А. Адана, Л. Делиба и других композиторов того времени.

Большую роль в развитии жанра сыграл романтический балет XIX века с его сказоч-
ными, фантастическими сюжетами и главенствующей ролью женских образов («Жизель» А.
Адана, «Коппелия», «Фадетта» Л. Делиба и др.). Мужских ролей в то время еще не было, тан-
цоры-мужчины использовались лишь для поддержек и мимических движений. Основу хорео-
графии составляли женские характерные танцы.

Вторая половина XIX века и особенно начало XX века по праву считаются «золотым
веком» русского балета. Крупнейшие композиторы – П. И. Чайковский, Ц. А. Кюи, А. П. Гла-
зунов – создают жанр симфонического балета. Подлинный переворот был совершен П. И. Чай-
ковским, написавшим три гениальных балета – «Лебединое озеро» (1876), «Спящая краса-
вица» (1889) и «Щелкунчик» (1892). После этого к балету стали относиться как к искусству.
Чайковскому удалось сделать балет драматическим произведением, в котором перед глазами
зрителей не только проходит удивительная жизнь его героев, но и совершаются разнообразные
удивительные превращения.

Сложная драматическая музыка получила интересное хореографическое воплощение
благодаря работе таких балетмейстеров, как М. И. Петипа и М. М. Фокин. Они создали так
называемый психологический танец, раскрывающий всю глубину переживаний героев. Муж-
ской танец впервые становится равноправным компонентом постановки. Однако как самосто-
ятельный вид хореографии он сложился лишь в начале XX века. О том, как выглядели пред-
ставления того времени, мы можем судить по сохранившимся записям хореографии танцев.
Благодаря им современные зрители могут увидеть постановки выдающихся балетмейстеров –
М. И. Петипа, М. М. Фокина, Д. Баланчина.

Во всем мире не сходят со сцены балеты А П. Глазунова («Раймонда»), И. Ф. Стравин-
ского («Жар-птица», «Петрушка», «Весна священная»), С. С. Прокофьева («Ромео и Джу-
льетта», «Золушка», «Каменный цветок»), Д. Д. Шостаковича, А И. Хачатуряна, К. Караева
и др.

Поговорим теперь о тех, кто создает балетный спектакль. В современном балете очень
велика роль балетмейстера. Обычно он является и постановщиком, и режиссером спектакля.
Балетмейстер не только продумывает драматургию спектакля, но и ставит каждое движение
актеров. Он должен представлять, как будет выглядеть будущий балет, как музыка, декорации,
костюмы и танец объединятся в цельный образ. Главное для него – создать не просто красивый
или увлекательный спектакль, но и динамичное повествование.

Среди величайших балетмейстеров всех времен и народов – французы Шарль Дидло,
Морис Петипа (XIX век); русские Джордж Баланчин, Михаил Фокин, Леонид Лавровский
(первая половина XX века), француз Морис Бежар, русские Леонид Якобсон, Борис Эйфман,
Олег Виноградов, Юрий Григорович, Владимир Васильев (вторая половина XX века).

Конечно, особую роль в осуществлении замыслов играют и актеры. Не случайно говорят о
русской или французской школе балета. Любопытно, что их синтез (французского мастерства и
русской музыки, исполнительского мастерства) произошел в начале XX века и связан с именем
балерины Анны Павловой (1881–1931). Солистка Мариинского театра, Павлова в 1909 году
участвовала в «Русских сезонах» С. Дягилева, а потом с собственной труппой гастролировала
по всему миру, выступая в главных партиях классического репертуара. Но прославилась она
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прежде всего исполнением сольной партии в хореографическом этюде «Умирающий лебедь»
на музыку К. Сен-Санса.

Среди других великих русских балерин XX века нужно назвать Т. Карсавину, Г. Уланову,
М. Плисецкую, Е. Максимову.

Остановимся теперь на видах балета. В классическом балете музыка исполняется только
оркестром, тщательно продумывается сценарий и создаются великолепные костюмы. Часто в
балете рассказывается какая-либо история, но сами танцующие не говорят ни единого слова.
Они «показывают» историю с помощью мимики (особых жестов), а также используя пластику
своих тел. Это так называемая драматургия балета.

Современный балет по внешнему виду существенно отличается от классического.
Прежде всего, он предполагает более свободные, современные движения, больше всего похо-
жие на танцевальные па. Шаги в современном балете не определяются заранее, возможна их
импровизация. Иногда вместо того, чтобы представлять какую-либо историю, танцоры про-
сто движутся в соответствии с мелодией, какой-то темой или даже подчиняясь собственному
настроению. Гораздо большее значение в современном балете имеют и сценические эффекты.

Среди разновидностей балета XX века можно отметить балет на льду, балет-ораторию,
фильм-балет, оперу-балет, рок-балет.

Любопытно, что сегодня уже не балет приспосабливается для заполнения пауз в спек-
такле, а музыка симфоний, опер и других сочинений становится основой для создания балетов.

БАЛЛАДА
Вначале слово «баллада» означало танцевальную песенку. Постепенно его значение

менялось, но основной смысл, происходящий от итальянского глагола ballare – плясать, сохра-
нялся.

Первым превращением танцевальной песенки было небольшое лирическое стихотворе-
ние. Четкий ритм танца хорошо согласовывался с поэтической рифмой. Постепенно это сти-
хотворение обрело форму поэтического рассказа о каком-либо романтическом событии. Геро-
ями его часто становились народные герои – Робин Гуд, Роланд, Сид. При этом повествование
об их подвигах нередко соединялось с вымыслом. Главным же качеством стихотворных баллад,
обеспечившим их популярность практически во всей Европе, стало то, что они всегда учили
слушателей доброте и мужеству.

Баллады сочинялись как безымянными авторами, так и профессиональными стихотвор-
цами. Однако судьба их часто была одна и та же – они рассказывались на деревенских посидел-
ках, как другие подобные им истории, сочиненные неизвестными авторами и позднее допол-
нявшиеся новыми деталями.

Другая жизнь баллад была связана с их музыкальной интерпретацией, когда их сюжет
становился основой музыкального произведения и на простую и безыскусную музыку приду-
мывались новые слова. Так появились не только лирические, но и героические, сатирические
и шуточные баллады. Они стали одним из основных жанров народной поэзии в Англии, Шот-
ландии и Германии.

В начале XVIII века была предпринята интересная попытка использования баллады в
опере. Английские композиторы Дж. Гей и Дж. Пепуш написали «Оперу нищих» (1728). Вме-
сто оперных арий в ней использовались обыкновенные баллады.

Только в эпоху романтизма, впервые отразившего интересы простого человека, баллада
обрела вторую жизнь. Практически все композиторы-романтики обращались к средневековым
балладам («Лесной царь» Ф. Шуберта, «Ночной смотр» М. И. Глинки). Ф. Шопен создал жанр
баллады для фортепиано. Его «Четыре баллады» – своеобразный рассказ о героических собы-
тиях прошлого.
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В искусстве XX века жанр баллады представлен сочинениями С. С. Прокофьева «Бал-
лада о мальчике» (1942), а также оригинальной оперой-балладой М. Слонимского «Мария
Стюарт». В ней композитор попытался совместить мелодии традиционной оперы со старин-
ными и современными бардовскими балладами.

Старинное искусство баллады возродилось в мелодиях раннего джаза на рубеже XIX–
XX веков. Это произошло в Америке, когда объединились старая европейская баллада, песни
американских индейцев и африканских негров. Под влиянием мелодики баллад сложился и
стиль многих ансамблей рок-музыки, например «Битлз».

В русской культуре традиции баллады получили развитие в авторской песне, ставшей
популярной с середины 50-х годов. И это не случайно. Баллада – один из самых информатив-
ных и вместе с тем исповедальных жанров фольклора. Все эти качества сохранились и в автор-
ской песне, повествующей о событиях сегодняшнего дня.

БАПТИСТЕРИЙ (греч. бапио – погружаться)
Вначале баптистерием назывался бассейн с прохладной водой, устраиваемый в римских

термах. С появлением христианства, в догматику которого входило таинство крещения, заклю-
чавшееся в ритуальном погружении в освященную воду, баптистерием стали называть ту часть
храма, где обычно происходил этот обряд. Обычно она располагалась слева от входа, в спе-
циальной пристройке. Начиная с IV в. н. э., с развитием христианской религии, это название
закрепилось за храмами, построенными в честь Иоанна Крестителя, поскольку они прежде
всего и предназначались для совершения этого обряда. В отличие от базилики, имевшей про-
долговатую форму, баптистерий строился как круглое или многогранное здание. Наиболее зна-
чительные баптистерии V века сохранились в Равенне (Италия).

БАРАБАН
Среди ударных музыкальных инструментов барабан не только самый древний, но и,

пожалуй, самый громкий, поскольку высота его звука зависит лишь от силы удара.
Ударные звуки являются древнейшим способом музыкального сопровождения самых

различных видов человеческой деятельности. Они позволяют организовать согласованные
движения многих людей, что необходимо при ходьбе, танце, ритуальных действиях. Инстру-
менты, аналогичные барабану, есть практически у каждого народа. Устройство их очень
похоже, различен лишь материал для корпуса. Мембраной почти всегда служит выделанная
шкура животного. Играют на барабане руками, палочками или специальной колотушкой.

Первые инструменты подобного рода были известны еще в глубокой древности. В Европу
большой барабан пришел с Востока. Видимо, отсюда происходит его наименование – турецкий.
Он широко используется в оркестрах, как духовых, так и симфонических. В симфонический
оркестр этот инструмент вошел в конце XVIII в. (впервые в опере В. А. Моцарта «Похищение
из сераля»). Здесь он занимает среднее положение между партией тарелок и тамтамом.

В современном оркестре используются две разновидности барабана – большой и малый.
Большой барабан (итал. gran cassa) представляет собой цилиндрическую раму, на которую с
двух сторон натянута кожа. В последнее время часто встречается большой барабан в виде
узкого обода, затянутого кожей с одной стороны. При игре барабан находится на специальной
подставке, а исполнитель ударяет по натянутой коже деревянной колотушкой с шарообразным
наконечником из войлока или резины; извлекаемый при этом звук получается низким и глу-
хим. Иногда с одной стороны около кожи натягивают струны, придающие звуку дребезжащий
оттенок.

На малом барабане играют палочками. Игра сводится к трем приемам: простой удар,
двойной и дробь; соединение их позволяет достигать исключительной ритмической четкости
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при острой и резкой звучности. Поэтому малые барабаны используют для того, чтобы подчерк-
нуть ритм исполняемого произведения.

БАРБИЗОНЦЫ
Свое название эта группа французских мастеров реалистического пейзажа получила от

деревни Барбизон, находившейся близ леса Фонтенбло неподалеку от Парижа. Это было в 50-
е годы XIX века. Художники приезжали туда, чтобы писать этюды с натуры, а заканчивали
картины в мастерской. Отсюда происходит четкость и законченность композиции и некото-
рая обобщенность в колорите. Основными ее лидерами считались Ж. Милле (1814–1875), Т.
Руссо (1812–1867) и Е. Диас (1807–1876). Опираясь на традиции голландских пейзажистов
XVII в., они видели свою задачу в том, чтобы правдиво, просто и непритязательно изобразить
повседневную жизнь крестьян. Поэтому предметом изображения становились леса, реки, луга
с пасущимися стадами, скромные жилища сельских тружеников. При этом тщательно прора-
батывалось расположение предметов на плоскости для достижения максимальной близости
к натуре. Художники стремились к тщательной передаче цветового богатства и воздушной
среды, при сохранении материальности и вещественности увиденного. Для живописи Ш. Доби-
ньи (1817–1878) характерна спокойная, светлая палитра: тихие реки, широкие долины, высо-
кие травы. Не случайно, что именно умение передавать световые и цветовые нюансы, методику
тональной живописи восприняли у барбизонцев их последователи в изображении природы –
импрессионисты.

Полагают, что именно барбизонцы утвердили реализм во французской живописи. Ведь
они призывали художников писать с натуры и сами внимательно изучали природу. В целом
творчество барбизонцев явилось значительным этапом развития реалистического пейзажа в
европейском искусстве XIX века. Кроме того, в своих произведениях они прославили человека
труда (например, в картинах Ж. Милле «Собирательницы колосьев», «Анжелюс»).

Барбизонцы повлияли на развитие реалистического пейзажа как во Франции, так и в
других европейских странах. Так, их влияние заметно в творчестве знаменитого французского
пейзажиста Камилла Коро (1796–1875), а также и русских художников – А. Боголюбова, А.
Саврасова, Ф. Васильева.

БАРД (от англ. и ирл. bard – певец)
Бардами еще в начале нашей эры называли народных поэтов – певцов и сказителей в

кельтских племенах. В средние века положение бардов изменилось – они стали профессио-
нальными поэтами и певцами при княжеских дворах в Англии, Шотландии и Уэльсе. За многие
века барды накопили огромный репертуар. Его составляли старинные сказания, а также песни
различных жанров: героические, сатирические, лирические и боевые. Большинство их имело
форму баллады, сочетая песенные и повествовательные элементы. Исполнение осуществля-
лось под музыкальное сопровождение на лире, круите (щипковый или смычковый инстру-
мент), а позже на трехструнном тилинке.

Барды всегда отличались независимостью взглядов и в своих песнях принимали сторону
угнетенных и гонимых. Это нередко вызывало недовольство со стороны властей и приносило
им всенародную известность. Многие песни, сочиненные бардами, стали народными и продол-
жали жить и после того, как сами барды исчезли.

Традиции бардов продолжили поэты-романтики в начале XIX века. Они собрали и опуб-
ликовали тексты их песен, использовали их образы и сюжеты в своем творчестве. К романти-
кам восходит и распространенное сегодня наименование бардами создателей авторской песни
(см. Авторская песня).

БАРИТОН
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Так называют один из мужских певческих голосов – средний между басом и тенором. По-
гречески barytonos означает «тяжелозвучный». Он такой же сильный, значительный и величе-
ственный, как бас, и в то же время звонкий и подвижный, как тенор. Различают две основные
разновидности баритона: лирический (для такого голоса написаны, например, партии Онегина
в опере П. И. Чайковского «Евгений Онегин», Валентина в опере Ш. Гуно «Фауст») и драма-
тический (Алеко в опере С. В. Рахманинова «Алеко», Риголетто в одноименной опере Дж.
Верди). Среди обладателей этого удивительного голоса – Г. Отс, П. Лисициан, Д. Фишер-Дис-
кау.

Второе значение связано с двумя инструментами с весьма низкой тесситурой (характе-
ром звучания) – старинным струнным смычковым инструментом овальной формы (нечто сред-
нее между виолончелью и контрабасом) и духовым. Струнный баритон уже вышел из употреб-
ления, а духовой – труба с низким тоном – используется в духовом оркестре как солирующий
и аккомпанирующий инструмент.

БАРКАРОЛА (от итал. barca – лодка, rollare – качать)
В названии этого музыкального жанра легко угадать его происхождение – песнь рыбака,

гребца, лодочника.
Действительно, первоначально баркаролами называли песни, которые еще в XVII веке

пели венецианские гондольеры. Плавно раскачиваясь от мерных ударов длинного весла, гон-
дола медленно скользила по венецианским каналам. Ритм баркаролы и отражает это нетороп-
ливое движение. Ее мелодия обычно очень проста, незатейлива, сюжет тоже простой – о любви,
о природе, о красоте окружающего мира. Главное – выразить чувства поющего.

В XVIII веке баркарола мало использовалась в профессиональной музыке. Зато в XIX
веке ее активно использовали композиторы-романтики, обращавшиеся к народной музыке.
Появляются не только вокальные, но и инструментальные пьесы с таким названием. Они имеют
спокойный певучий характер, для их тактового размера типичен ритм аккомпанемента, подра-
жающий мерно покачивающейся лодке или ударам весел. Известны баркаролы для фортепи-
ано Ф. Шопена. П. И. Чайковский также использовал эту мелодию для одной из частей цикла
«Времена года».

БАРОККО
Так называется один из главных стилей в искусстве, архитектуре, литературе и музыке

европейских стран XVI – середины XVIII века. Название происходит от итальянского слова
barocco – причудливый, странный.

Если в эпоху Возрождения искусство воспевало мощь и красоту человека, то на рубеже
XVI–XVII веков эти идеи уступили место размышлениям о сложности и несовершенстве обще-
ственных отношений, мыслям о разъединенности людей. Подобные идеи были выдвинуты
самой жизнью: именно в эту эпоху сильно обострился конфликт между личностью и обще-
ством. Поэтому главной задачей искусства стало отражение внутреннего мира человека, рас-
крытие его чувств, переживаний. Так определились основные черты барокко – драматическая
патетика, склонность к заостренным контрастам, динамичность, порой преувеличенная экс-
прессия, смятенность эмоций, и словно в противовес этому – уход от насущных проблем, тяго-
тение к фантастике, пышности, а нередко к преувеличенной декоративности.

Время утверждения стиля барокко – эпоха интенсивного образования европейских госу-
дарств. Поэтому для искусства барокко характерны грандиозность, пышность, динамика, при-
страстие к различного рода эффектам, яркая зрелищность. Постройки обязательно украша-
лись причудливыми фасадами, форма которых скрывалась за украшениями.

Парадные интерьеры также приобрели разнообразные формы, причудливость которых
подчеркивалась скульптурой, лепкой, различными орнаментами. Комнаты нередко теряли
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привычную для глаза прямоугольную форму. Зеркала и росписи расширяли истинные размеры
помещений, а красочные плафоны создавали иллюзию отсутствия крыши. Даже окна и кар-
тины нередко изменяли свои прямоугольные очертания в угоду фантазии художника.

В различных странах Европы проявления этого стиля отличались своими особенно-
стями. Например, в Нидерландах это были картины П. П. Рубенса, где мифологические сюжеты
переданы с огромной экспрессией и преувеличенной яркостью чувств и красок, а в Италии
– сложные, прихотливо скомпонованные плафоны и картины Пьетро ди Кортоны, рассматри-
вая которые даже не сразу угадаешь, где кончается картина и начинается стена. Во Франции
барокко проявилось прежде всего в планировке дворцовых интерьеров. Оно превратилось в
так называемый «большой стиль» и уже в конце XVII века уступило место классицизму.

Русское барокко, расцвет которого приходится на первую половину XVIII века, также
обладало неповторимыми особенностями. В частности, церкви этого времени благодаря мно-
гоярусным колоннам, широким лестницам, различным пристройкам начинают походить на
дворцы. Русское барокко характеризуется придворной пышностью – перегруженностью при-
чудливыми деталями, переходящей границы разумного. По имени князей Нарышкиных, во
владениях которых появились оригинальные и самобытные барочные постройки, этот стиль
принято называть «нарышкинским барокко».

Влияние барокко проявилось и в других видах искусства – в поэзии и музыке, в том числе
драме, лирике и опере. Использование мифологических и исторических сюжетов привело к
появлению повышенного интереса к истории античности. Как в Италии, так и в других странах,
в первую очередь в Англии и Франции, стали возникать собрания произведений античного
искусства. В различные районы Греции и Малой Азии отправлялись научные экспедиции, в
результате которых были собраны многие произведения искусства.

Эпоха барокко дала миру выдающихся писателей, художников, архитекторов, создавших
поистине классические творения. Однако ни один вид искусства не мог сравниться с музы-
кой по дерзновенной силе и глубинному новаторству. Зарождение оперы, кантаты, оратории,
интенсивное развитие инструментальной музыки (фуга, concerto grosso, ансамблевая и сольная
сонаты) – все это свидетельствовало о начале новой эпохи в истории музыкального искусства.
В XVII – начале XVIII века черты барокко ярче всего проявились в музыкальном искусстве
Италии и Германии. Во Франции в это же время сложился классицизм. С начала XVIII века в
Европе параллельно с искусством барокко стал развиваться и галантный стиль. Вместе с тем
некоторые выдающиеся явления этой эпохи не вмещались в рамки барокко (равно как и любого
другого художественного стиля). Это в первую очередь относится к творчеству И. С. Баха и Г.
Ф. Генделя, а также К. Монтеверди, Г. Шютца, Г. Пёрселла, А. Вивальди, А. Корелли.

БАС (от итал. basso – низкий)
Этим понятием обозначают низкий по звучанию мужской голос. Принято разделять басы

на глубокий (бас профундо) и певучий (бас кантанте).
Басовые голоса используются композиторами с древних времен до наших дней. Басовая

партия является главной во многих церковных песнопениях и сочинениях для хора.
В оперном искусстве также известно большое число басовых партий. Для баса профундо

написана, например, партия Кончака в опере А. П. Бородина «Князь Игорь».
Бас кантанте отличается тем, что у него особенно сочно звучат верхние ноты. Для такого

голоса написана партия Мельника в опере А. С. Даргомыжского «Русалка». Среди обладате-
лей этого величественного и торжественного голоса были Ф. Шаляпин, М. Михайлов, А. и С.
Пироговы, М. Рейзен, Е. Нестеренко, А. Огнивцев, Н. Гяуров.

Как и баритоном, басом также называют и применяемый в духовых оркестрах медный
духовой инструмент, по регистру приблизительно соответствующий тубе.
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Третье значение слова связано с обозначением самого низкого звука аккорда. Четвертое
– с нижним голосом в многоголосной музыке.

БАТАЛЬНЫЙ ЖАНР (франц. bataille – битва, сражение) – область изобразительного
искусства (преимущественно живописи), посвященная военной тематике, включающая глав-
ным образом изображения битв, а также других эпизодов войны.

Батальный жанр может рассматриваться как составная часть исторического жанра,
поскольку запечатлевает значительные события в жизни человечества. С другой стороны, он
сближается и с бытовым жанром, поскольку его составляющей является изображение и повсе-
дневной военной жизни.

Основная идея произведений батального характера заключается как в прославлении и
воспевании воинской доблести, народного героизма, так и в протесте против войн и гибели
людей.

Изображения войн и походов известны в искусстве еще с древнейших времен. Произ-
ведения аллегорического и символического характера, главным героем которых был полково-
дец-победитель, были широко распространены еще в искусстве Древнего Востока (особенно
Ассирии) и Древнего Рима. Они воплощались в таких жанровых формах, как рельефы, вазо-
пись, фронтоны и фризы храмов, триумфальные арки и колонны.

В средневековом искусстве батальные сцены встречаются в европейской и восточной
книжной миниатюре, главным образом как иллюстрации к средневековым хроникам, летопи-
сям («Лицевой летописный свод», Москва, XVI век). Известны изображения сражений на ико-
нах, тканях, гобеленах («Ковер из Байё»). Многочисленны и очень выразительны батальные
сцены в рельефах Китая и Кампучии, индийских росписях, японской живописи.

Художников Возрождения увлекала в батальном жанре его драматическая сторона –
напряжение яростной схватки, передача эмоций борьбы (классические образцы – «Битва при
Ангъяри» Леонардо да Винчи (1503–1506), картон Микеланджело «Битва при Кашине» (1504–
1506). Точность изображаемого не имела значения, главным была выразительная композиция
и тщательная прорисовка действующих лиц.

С середины XVII  в. развивается документально-хроникальный тип батального жанра.
Эпизоды сражений отражаются более или менее точно, но все выглядит несколько статично:
сражающиеся как бы специально позируют художнику (например, живопись голландца Ф. Вау-
эрмана, приверженца изображения кавалерийских стычек, эпизодов военного быта). Более
динамичны картины фламандца П. Рубенса. Свою дань этому жанру отдал и испанец Д. Велас-
кес – «Сдача Бреды» (1634). Одновременно формируются принципы условно-аллегориче-
ской композиции, где в центре находится фигура полководца, представленного на фоне битвы
(француз Ш. Лебрен).

В XVIII веке под влиянием Войны за независимость складывается батальный жанр и в
американской живописи (Б. Уэст, Дж. Колли, Дж. Трамбалл). Появляются батальные произ-
ведения и в русской живописи – картины «Куликовское поле» и «Полтавская битва», припи-
сываемые Н. Никитину, гравюры А. Зубова, мозаика мастерской М. Ломоносова «Полтавская
битва» (1762–1764).

Особое влияние на проблематику и развитие отдельных художественных принципов
батальной живописи оказали Великая французская революция (1789–1794) и наполеоновские
войны. Они нашли отражение в творчестве французов А. Гро, Т. Жерико, испанца Ф. Гойи
(«Ужасы войны»). Большие и яркие полотна француза Э. Делакруа (1798–1863) наполнены
романтической идеей борьбы за свободу и вместе с тем достаточно точны в деталях.

Русская академическая батальная живопись с начала XIX века стремилась к большой
документальной точности общей картины и тщательной проработке деталей. Развивалось и
искусство морской батальной картины (И. Айвазовский, А. Боголюбов), появляется батально-
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бытовая живопись (В. Поленов). Одним из первых суровые будни войны и страдания простых
людей показал В. Верещагин. Свой гимн подвигам народа спел и В. Суриков. Параллельно
с В. Васнецовым он разрабатывал и темы героического исторического прошлого России. В
это же время создает свои батальные панорамы Ф. Рубо. Реализм и отказ от условных схем в
изображении войны присущи и передвижникам.

Батальный жанр XX века определяют две традиции. С одной стороны, господство
идей милитаризма и соответственно прославление фашизма. Но многие художники открыто
выступали против войн и насилия. Своеобразным символом этих настроений служит «Гер-
ника» (1937) П. Пикассо. Громадное полотно длиной 28 метров, выдержанное в основном в
белых, серых и черных тонах, стало символом бесчеловечного разрушения и призывом пре-
кратить кровавую бойню.

Русская живопись XX века отразила сложный период развития своего государства, среди
мастеров батального жанра можно отметить прежде всего М. Грекова, ставшего наиболее круп-
ным продолжателем традиций русской баталистики ХГХ века.

Одной из разновидностей батальной картины является «кордегардия», возникшая в
голландской живописи XVII века. Она сочетает черты портретного и батального жанров,
поскольку представляет собой групповой портрет, написанный на батальном или бытовом
фоне. Такие картины обычно были заказными, на них изображались офицеры или солдаты
какого-либо подразделения в служебной обстановке. Одним из классических образцов этого
жанра считается полотно Рембрандта «Ночной дозор».

БАУХАУЗ (см. также Архитектура, Рационализм, Функционализм)
Пожалуй, это самая известная архитектурная школа, а также школа дизайна и компози-

ции нашего времени. Она оказала неоценимое воздействие на способы и содержание обучения
в художественных школах всего мира.

Название школы – Bauhaus (Hochschule)  – расшифровывается очень просто: Высшая
школа строительства и художественного конструирования. Она была основана в 1919 году в
Веймаре (Германия) архитектором В. Гропиусом. В 1925 году школа переместилась в Дессау,
а затем в Берлин, где просуществовала до 1933 года, когда была упразднена фашистами.

Главным принципом, воплощенным в Баухаузе, был функционализм, что находило отра-
жение в практическом предназначении всего создаваемого в производственных, художествен-
ных и проектных мастерских. Это были типовые проекты жилых домов, образцы промыш-
ленной продукции (главным образом мебель, ткани, лампы), произведений декоративной
живописи и пластики. Классическим примером иллюстрации идей школы может служить само
здание Баухауза в Дессау (архитектор В. Гропиус, 1925–1926).
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