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                                    Биография

     Александр Андреевич Иванов родился в Петербурге 16 (28) июля 1806 в семье видного живописца-классициста А.И.Иванова. Отец был и главным наставником будущего мастера во время его учебы в петербургской Академии художеств. Ранние полотна Иванова – Приам, испрашивающий у Ахиллеса тело Гектора и Иосиф, толкующий сны… – демонстрируют принципы академического классицизма. 

      Выехав в 1830 за границу как «пенсионер» Общества поощрения художеств, Иванов почти на всю жизнь поселился в Риме. Испытал влияние искусства итальянского Возрождения; среди художников-современников ему были особенно близки немецкие назарейцы (их лидер И.Овербек входил в круг близких друзей Иванова). Мастер поддерживал также дружеские отношения с Н.В.Гоголем и А.И.Герценом, перенял идеи русского (С.П.Шевырев и др.) и немецкого (Ф.Шеллинг) философско-эстетического романтизма; сам он был настоящим художником-философом. 

      Полная тонкой композиционно-колористической гармонии картина Аполлон, Гиацинт и Кипарис, равно как и грациозно-величественное Явление Христа Марии Магдалине, явились для Иванова частными творческими эпизодами. 

      Вдали от родины Иванов начинает торить огромную просеку русского реализма, о которой и сказал Крамской, проникается осознанием величайшей миссии художника. Настоящий подвижник, Иванов работает стоически, напряженно. Свою жизнь целиком посвящает искусству во имя будущего. Называет себя переходным художником. "Мы живем в эпоху приготовления для человечества лучшей жизни... Мы должны быть добры и достойны этого трудного переходного времени". 

      Если элегические "Аполлон, Гиацинт и Кипарис" еще целиком оставались в сфере чистого искусства, то уже "Явление Христа Марии Магдалине" могло намекнуть на твердое намерение живописца проповедовать нравственный закон с помощью холста и красок. 

      В этот период своего творчества Иванов задумывает «всемирный сюжет», способный духовно преобразить не только искусство, но и все современное общество. 

      Таким сюжетом явилось гигантское полотно Явление Мессии (таково авторское название картины "Явление Христа народу") – с толпой лиц разных сословий на берегу Иордана, которым вдохновенный Иоанн Креститель указывает на приближающегося Спасителя. 

      Одновременно с этим он работает над "Библейскими эскизами" - большим циклом библейских акварелей и рисунков, проектом росписи некоего храма, на стенах которого будет представлена вся духовная история человечества. 

      В этих эскизах непосредственно сказывается мистическая поэтика Иванова; эпическая ритмика фигур, по-древневосточному архаичных, сочетается здесь с феерически-визионерскими цветосветовыми эффектами, предвосхищающими искусство символизма (например, живопись Г.Моро). 

      По-своему эпохальны многочисленные этюды к Мессии. Простые мотивы типа ветки на фоне неба (Ветка, конец 1840-х – начало 1850-х годов Третьяковская галерея) или обнаженных мальчиков на фоне Неаполитанского залива (этюды 1850-х годов), решенные с беспрецедентным для русского искусства мастерством пленэрной живописи, обретают необычайную значительность. Идя вглубь натуры в ее первозданной простоте, Иванов предваряет не какие-то отдельные направления, но первые рубежи современного искусства в целом (недаром полагают, что его этюды могли повлиять на творчество молодого Э.Дега). 
     В Риме Иванов прожил двадцать восемь лет, вернувшись в Петербург за два месяца до смерти в 1858 году. 

 Безвременная смерть помешала осуществлению грандиозных замыслов художника. Умер Иванов от холеры в Петербурге 3 (15) июля 1858. 

      Иванов – столь же значительная, ключевая фигура для русского искусства нового времени, как Андрей Рублев для искусства Древней Руси. Его творчество – образец редкой последовательности художественных поисков, закономерности развития и целенаправленности творческой мысли, исключающей хаотическую пестроту интересов. 

      В XIX веке – веке углубляющегося аналитического расщепления прежней целостности искусства на отдельные жанры и отдельные живописные проблемы - Иванов является великим гением синтеза, приверженным идее универсального искусства, истолкованного как своего рода энциклопедия духовных исканий, коллизий и ступеней роста исторического самопознания человека и человечества.
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Аппиева 
дорога 
при 
закате 
солнца. 

 1845.

     Иванов написал этот пейзаж в годы своей полной творческой зрелости. Аппиева дорога в Италии, построенная еще римлянами в античные времена, идет по бескрайней равнине. Это древний путь, по которому когда-то проходили неисчислимые римские легионы, вдоль которого стояли кресты с распятыми рабами и христианскими мучениками. Эта местность - а изображена здесь римская Кампанья – свидетель истории человечества. Вдоль дороги – гробницы первых христиан, еле намеченные, почти бесплотные, а на горизонте – едва заметной точкой видится купол римского собора Святого Петра. Все ничтожно, все превращается в тень перед лицом неотвратимого времени. Этот пейзаж – единственный, который сам Иванов назвал «историческим». 

      По словам  А.И.Герцена «всегда печальная, всегда угрюмая, Кампанья имеет одну торжественную минуту – захождение солнца; тут она соперничает с морем… Кто не был в Италии, тот не знает, что такое цвет, освещение… Печальная Кампанья неразрывно связана с развалинами древнего Рима; они дополняют друг друга. Что это, в самом деле, за невероятное величие в этих камнях. Недаром на поклонение этим развалинам является каждое поколение со всех концов образованного мира».
Аполлон, Гиацинт и Кипарис, занимающийся музыкой и пением.  1831-1834.
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     Картина стала первым произведением, созданным Ивановым за границей и, соответственно, первым итогом соприкосновения художника с искусством античности и Ренессанса, с классической традицией европейского искусства. 

      Три обнаженные фигуры напоминают древнегреческую скульптуру. Следуя описанию Овидия в «Метаморфозах», художник изобразил Аполлона – бога, покровителя искусств, и его юных спутников – поющего Гиацинта и Кипариса, играющего на свирели. Аполлон, Кипарис и Гиацинт олицетворяют собой три возраста, три вида прекрасного – возвышенное, чувственное и трогательно-наивное и три ступени восхождения человека к совершенству. Прообразом Аполлона в картине Иванова послужила знаменитая статуя Аполлона Бельведерского. Для создания образа Кипариса художник частично использовал этюд, написанный с мальчика-пиффераро. 

      Античные персонажи, озаренные рассеянным, золотистым светом, естественно и свободно расположились среди величавой природы. Много работая на натуре, художник пытался добиться синтеза древнего искусства и живых наблюдений над природой. 

      Именно здесь, в этой не до конца завершенной картине наиболее последовательно отразилась самая светлая сторона ивановского творчества. Художник писал картину, что называется «для себя». Позднее, утратив, по его словам, «веселое расположение духа», он не смог дальше работать над этой темой и потому оставил свой холст незаконченным. Юношеское произведение Иванова принадлежало к числу самых любимых созданий художника.
Архангел Гавриил  поражает Захарию немотой.  1840-е -1850-е годы.
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Архангел Гавриил поражает Захарию немотой. Сюжет акварели из цикла «библейских эскизов» описан в Евангелии от Луки. В его основе лежит библейское повествование о священнике Захарии, жившим во времена иудейского царя Ирода. Захария и его жена Елисавета не имели детей. Однажды, когда Захария служил в иерусалимском храме, ему явился ангел и предсказал священнику рождение сына, которого нарекут именем Иоанн. Он будет «велик перед Господом… и Духа Святого исполнится еще от чрева матери своей… и многих из сынов Израилевых обратит к Господу Богу их». Захария усомнился в словах ангела: «Я стар, и жена моя в летах преклонных». Ангел сказал ему в ответ: «Я Гавриил, предстоящий пред Богом, и послан говорить с тобою и благовестить тебе сие; и вот, ты будешь молчать и не будешь иметь возможности говорить до того дня, как это сбудется, за то, что ты не поверил словам моим, которые сбудутся в свое время». 

 Перед длиннобородым старцем Захарией среди дымящихся семисвечников предстал крылатый вестник. Он повелительным жестом протягивает руку, касаясь уст старца, и накладывает на них немоту. Едва ли не решающее выразительное средство здесь – свет. Он скользит по поверхности листа, по изображенным предметам, отражаясь в них. Золотистым сиянием окружены язычки пламени семисвечника, от ангела исходит золотистый свет, его лучи сливаются, пронизывают воздух и отражаются на полу.
     Придя к выводу, что искусство живописи должно получить новое направление, А.А. Иванов мечтал создать настенные росписи общественного здания, где перед взором зрителя проходила бы история человечества, рассказанная в библейских мифах. Последние восемь лет жизни он работал над циклом библейских эскизов, большинство из которых являют собой непревзойденные шедевры акварельной живописи. 

      Библейские эскизы с полным основанием могут считаться вершиной творчества художника. По словам В.В.Стасова, именно они «составляют главное его [Иванова] право на бессмертие». Основой для библейских эскизов стала книга немецкого философа Д.Ф.Штрауса «Жизнь Иисуса», в которой тексты Священного писания толковались, как продукт мифотворчества. Иванов задумывает грандиозный цикл из более, чем пятисот сюжетов, к двумстам из которых он выполнил акварельные эскизы. По замыслу художника, фрески, написанные по этим эскизам, должны были располагаться в специально построенном здании и отражать в художественных образах всю историю человечества в его умственном, духовном и нравственном развитии. В библейских эскизах присутствуют ветхозаветные и новозаветные сюжеты. Новозаветный цикл отличается большей экспрессивностью и драматизмом. 

      В библейских эскизах непосредственно сказывается мистическая поэтика Иванова; эпическая ритмика фигур, по-древневосточному архаичных, сочетается здесь с феерически-визионерскими цветосветовыми эффектами, предвосхищающими искусство символизма (например, живопись Г.Моро). 

      Библейские эскизы Александра Иванова были переданы в Третьяковскую галерею из расформированного Румянцевского музея в 1925 г. Этот цикл стал своеобразным подведением итогов творческой жизни Иванова. По своему замыслу и стилистическим качествам он не имеет аналогов в мировом искусстве. Мастер задумал около 500 сюжетов, однако исполнил только 200. Смерть прервала грандиозный замысел художника. 

      Первая партия его эскизов и картин поступила в галерею еще при жизни Павла Третьякова, сразу осознавшего значение мастерства Иванова для национальной школы живописи. Сейчас Третьяковская галерея располагает самым большим среди российских музеев собранием произведений Александра Иванова, насчитывающим 330 живописных работ и свыше тысячи рисунков и акварелей. 

      Библейские эскизы Александра Иванова - сравнительно малоизвестные и совсем малоисследованные творения великого мастера. Первое полное их издание было осуществлено больше ста лет назад в Берлине. С тех пор эти превосходного качества литографии стали большой редкостью, только некоторые листы репродуцировались в книгах и статьях, посвященных творчеству Иванова. Подробно о библейских эскизах можно узнать из историко-искусствоведческого исследования Нины Александровны Дмитриевой  Библейские эскизы Александра Иванова, написанного для книги-альбома, замысел которого принадлежал протоиерею о.Александру Меню; он собирался написать комментарии богословского характера.
[image: image6.png]



Благовещение деве Марии.
     Ангел Гавриил благовествует деве Марии, обрученной Иосифу, о нисхождении на нее Духа Святого и рождении сына Иисуса, который будет велик и наречется Сыном Всевышнего. “Тогда Мария сказала: се, раба Господня, да будет мне по слову твоему. И отошел от нее Ангел” (Лк. 1, 38). 

      В мировом искусстве произведения на этот сюжет неисчислимы, некоторые из них Иванов зарисовывал (например, “Благовещение” Симона Мартини, утонченного сиенского мастера XIV в.), но никого не повторил. Благовещение он представляет в двух различных композициях – по Евангелию от Луки (ангел возвещает Марии о рождении Спасителя) и по Евангелию от Матфея (ангел является Иосифу во сне и говорит ему: “Не отвергай Марию”). Мотив волшебного света присутствует везде: сияние исходит из лона Марии, образуя круг с расходящимися лучами. В вариациях сюжета по Луке фигуры ангела и Марии разномасштабны: рядом с благовестителем Мария миниатюрна – женщина-дитя, но архангел Гавриил (тот же, что являлся Захарии) не повелевает ею, но благословляет. Она же принимает весть Гавриила без тени сомнения или испуга, с непоколебимым доверием.
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Богоматерь, 

ученики 

Христа и 

женщины, 

следовавшие 

за ним, 

смотрят 

издали на 

распятие
Сюжет этой акварели взят из Евангелия от Луки: «Знавшие Его, и женщины, следовавшие за Ним из Галилеи, стояли вдали и смотрели на это». На первом плане толпятся люди, заглядывая через полуоткрытые ворота на виднеющиеся вдалеке кресты с распятыми. Горе, скорбь, отчаяние сотрясают участников этой драмы. Главным выразительным средством здесь становится ритм судорожно изгибающихся, прерывистых линий, которые превращаются в зрительный эквивалент, отражение и воплощение трагедии, переживаемой людьми.
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Беллерофонт 

отправляется 

в поход 

против 

Химеры. 

 1829.

     Картина выполнена на сюжет античной мифологии. 

      Беллерофонт, сын коринфского царя Главка, обладатель волшебного крылатого коня Пегаса, совершил множество подвигов. Однажды по воле ликийского правителя Иоабата он отправился в победоносный поход против трехликого чудовища Химеры. 

      Работа была предложена Иванову как своего рода проверка после явной удачи – картины «Иосиф, толкующий сны заключенным с ним в темнице виночерпию и хлебодару». Как казалось некоторым членам Общества поощрения художников, за счет средств которого Иванов должен был ехать за границу, такой молодой и неопытный живописец не мог создать столь зрелое произведение. 

      Поэтому было решено повторно испытать художника и поручить ему новую программу на мифологическую тему. 

      В письме своему другу сам Иванов писал, что картина «была принята с неудовольствием: говорили, что она совсем не превосходит «Иосифа в темнице» и что им [членам Общества поощрения художников] оскорбительно, что я не слушаю их советов в рассуждении композиции. Одним словом, упомянутая картинка чуть не поколебала отправление мое в чужие края». Однако поездка художника все же состоялась, и уже на следующий год после написания картины художник выехал в Италию, откуда он вернулся лишь через двадцать восемь лет
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Ветка. 

 1840-1850.

     Для художника-философа Иванова природа – это особая вселенная, живущая по собственным законам. Каждый предмет в ней существует в бесконечном пространстве, связан с ней незримыми нитями. На картине изображена ветка дерева на фоне гор, но кажется, что в ней заключен целый мир. По словам философа А.Гердера, «перед лицом природы самой в себе совершенной, малейшая пылинка имеет такое же достоинство, как и неизмеримое целое». 

      На фоне синих далей трепещет ветка дерева, пронизанная золотыми лучами солнца. Сучья изгибаются, сплетаясь в красивый узел. Листья написаны по-разному: одни переданы пятном, другие – контуром. В этом пейзажном этюде проявился в полной мере колористический дар художника. Одними лишь тончайшими градациями цвета – зеленоватого, голубовато-фиолетового, желтоватого, он передает огромное воздушное пространство, отделяющее ветку от беспредельного мира. На ярко-синей горе художник подмечает несколько зеленоватых полос, которые перекликаются с зелеными листьями ветки, отдельные листочки в тени также ярко-голубые и это протягивает нити, соединяет первый план картины с дальним.
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Иосиф,

 толкующий 

сны

заключённым 

с ним в 

темнице 

виночерпию

 и хлебодару. 

 1827.

     Сюжет для этой картины был взят Ивановым из Библии, из Книги Бытия. Виночерпий и хлебодар – вельможи египетского фараона, были заключены в темницу, где томился Иосиф. Однажды они попросили его истолковать их сны. Иосиф предсказал виночерпию освобождение: «…Через три дня фараон вознесет главу твою и возвратит тебя на место твое». А хлебодару – смерть: «…Через три дня фараон снимет с тебя голову твою и повесит тебя на дереве». Слова Иосифа привели одного из них в ликование, другого – в ужас. «Отчаяние первого, радость другого и хладнокровное достоинство, соединенное с неким внутренним возвышением прекрасного Иосифа – представлены художником с поразительною истиною», – писала пресса о картине. 

      Приговор судьбы прозвучал из уст Иосифа, руки которого, как чаши весов – одна поднята вверх, другая опущена вниз. Равнодушно и бесстрастно взирает он на мир – ведь Судьбе все равно, кто возвысится, а кто падет. Сами герои картины – хлебодар и виночерпий, по сути, представлены художником как двойники, это, по сути, одно и то же лицо, в одном случае искаженное гримасой отчаяния, в другом – просветленное и счастливое. Тьма, заполняющая пространство, отдельные детали, выхваченные ярким светом, усиливают напряженность и драматизм сцены. 

      Картина была очень благоприятно встречена в академической среде и оценена в печати. «Если Иванов будет идти вперед подобным шагом, то скоро станет в ряду первоклассных художников наших», – писал один из критиков. За эту работу Иванов был награжден большой золотой медалью и получил право на заграничную поездку.
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Оливковое дерево. 

Долина Аричча. 

 1842.
В местечке Аричча с XVII века существовал огромный парк, прилегающий к старинному дворцу Киджи. В конце XVIII века этот парк вызвал восторг великого немецкого поэта И.В.Гёте. К середине XIX столетия парк был уже полностью запущен, его вековые деревья разрослись и были перевиты плющом, дорожки исчезли за кустарником и травой, а в некоторых местах буйная растительность образовала непроходимую чащу. В это время Иванов добился разрешения владельцев посетить парк. Его вдохновляют могучие прекрасные оливковые деревья, растущие в древнем парке. Он делает множество этюдов, готовит материалы для картин.                                                                                                                    

                                                                                                         В парке Аричча.  1841.
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В могучих деревьях парка Иванов замечает плавный ритм в 
наклонах стволов и их круглящихся кронах. Он ищет в 
природе мотив, способный создать величественное и 
целостное впечатление. На картине «В парке Аричча» 
изображение лужайки на первом плане дает возможность 
как бы отступить от огромных деревьев и показать их 
целиком, от корней до вершины, со всеми изгибами и 
переплетениями ветвей, густой листвой и мощными 
стволами. В центре картины оставлен просвет, сквозь 
который виднеются небо и окрестные дали. Симметрия 
в построении картины создает впечатление 
уравновешенности, спокойствия и величия.
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Оливы у 

кладбища в 

Альбано. 

Молодой 
месяц. 

 1842-1846,

     Пейзаж представляет собой законченное живописное произведение, хотя именно этот мотив Иванов использовал как этюд для центральной части картины Явление Христа народу, изображая ветви дерева над головой Иоанна Крестителя. 

      Внимание художника привлекли несколько молодых олив, вырисовывающихся на фоне далекой равнины. Тонкоствольные, причудливо изогнутые деревья четко выступают среди кустарников и рыжеватой земли. Вдали, на горизонте еле виднеется бледно-сиреневая полоска моря. Рисунок и колорит пейзажа точно передают впечатление переходного момента в жизни природы, когда на светлом, прозрачном небе едва вырисовывается серп молодого месяца, когда уже купающийся в дневном сиянии мир еще пребывает в ночном оцепенении. 

      Иванов, как пейзажист, не любил фрагментарных образов, случайных впечатлений от натуры. Его привлекала природа, как особый цельный мир, полный спокойствия и величавой красоты. 

      В понимании пейзажа художник расходился с Н.В.Гоголем. Гоголь был недоволен, когда в пейзаже «все ясно разобрано, прочтено мастером, и зритель по складам за ним идет». Ему был ближе романтический беспорядок. «Я бы сцепил дерево с деревом, перепутал ветви, выбросил свет, где никто не ожидает его», – говорил писатель.
                            Подножие Виковары. Камни на берегу реки.  1840-е.
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     Иванов был единственным среди русских художников, кто в своих пейзажах уделял столь пристальное внимание самым, казалось бы, непритязательным природным мотивам: почве, камням, разбросанным по земле или лежащим в воде. Эти пейзажи, которые первоначально мыслились художником, как подготовительные этюды к большой картине, превратились в самостоятельные, законченные, наделенные глубоким философским смыслом произведения, стали результатом раздумий художника о мироздании, о величии истории самой земли. 

      Художник пишет пейзаж с очень низкой точки зрения, чтобы, благодаря перспективному сокращению особенно выпукло и рельефно выступали бы лежащие на берегу и поднимающиеся над водой крупные и мелкие камни, были бы отчетливо выявлены особенности, неповторимость, уникальность каждого из них. Иванов с исключительным вниманием изображает структуру каменистого берега реки, неправильную форму каждого из многочисленных камней, цветных рефлексов на их поверхности, великолепно пишет синеватую воду, отражающую небо. Золотисто-охристые камни с сероватыми и голубоватыми оттенками, ярко-рыжая с красноватыми вкраплениями, гладкая, будто отполированная ветрами поверхность холма сливаются в единый аккорд с бесконечными оттенками зелени прибрежных кустов.
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Портрет 
Виттории 
Кальдони. 

 1834.

    Но Виттория не всегда и не всем соглашалась позировать, хотя рисовать и лепить красавицу мечтали самые знаменитые художники и скульпторы Европы. Позировать обнаженной она также отказывалась наотрез - этим и объясняется тот факт, что знаменитый Карл Брюллов, которому полуобнаженными позировали и знатные дамы, рисовал эту неприступную богиню только один раз. Все женские образы на его картине Последний день Помпеи прекрасны, и среди них есть совсем юная девушка в голубом покрывале - именно для неё позировала Виттория. 

      Именно о ней писал Гоголь в своей статье о картине Брюллова: «Ее глаза, светлые как звезды, ее дышащая негою и силою грудь обещают роскошь блаженства. И эта прекрасная, этот венец творения, идеал земли, должна погибнуть в общей гибели наряду с последним презренным творением, которое недостойно было и ползать у ног ее. Слезы, испуг, рыдание — всё в ней прекрасно…» 

      Иванов познакомился с красавицей в первые годы своего пребывания в Италии. Вместе с художником Лапченко он остановился в Альбано, в доме Кальдони. Виттория согласилась позировать двум молодым русским живописцам. Иванов собирался представить ее в виде «Богоматери Милосердия», хотя и признавался, что ему не под силу передать на холсте ее облик. Друг Иванова Григорий Лапченко не устоял перед чарами красавицы и женился на ней. В портрете Виттории Кальдони Иванов стремится передать индивидуальные особенности ее облика: правильный овал лица, длинную шею, прямой нос, широкие дуги бровей и огромные темные глаза. Неравнодушный к красавице, Иванов писал этот небольшой портрет, по его собственным словам, «не хладнокровно», робея перед этой совершенной красотой. Портрет выдержан в благородных приглушенных тонах. Смуглый цвет кожи гармонирует с сиреневой лентой в волосах и сиреневым фоном. Сиреневым же блеском отливают и черные волосы этой поразительно красивой женщины.Виттория Кальдони – дочь бедного винодела из Альбано, отличалась редкой красотой. Она стала любимой натурщицей для многих знаменитых живописцев и скульпторов, живших в первые десятилетия XIX века в Италии. Ее красотой вдохновлялся Н.В.Гоголь, увековечив ее в своей повести «Рим» под именем Аннунциаты. «Девушка из Альбано» фигурирует в трудах по эстетике Н.Г.Чернышевского, как доказательство того, что действительность превосходит своей красотой искусство.
     Шел 1830 год. Александр Иванов и Григорий Лапченко, два молодых русских художника, ехали в Италию. Позади осталась родина, Академия художеств, властно формировавшая их вкусы, учившая стремиться к совершенному. 

      Один из двух путешественников, Григорий Лапченко, был крепостным, человеком, которого можно было, как скотину, продать. Крепостных, как правило, в академию не принимали. Начальство приметило, что, когда чувство прекрасного укреплялось в подневольных душах, они с такой болью воспринимали свое рабское положение, что сходили с ума и накладывали на себя руки. 

      Но у Григория Лапченко был властный, богатый и надменный хозяин — граф М.С.Воронцов. Графу захотелось иметь своего художника, и он добился, что Григория, несмотря на все запреты, в академию приняли. А потом послал талантливого крепостного совершенствоваться в Италию. 

      Многонациональная колония художников жила в Риме. Обедали в кабачках-остериях, посещали музеи, спорили о собственных картинах, с профессиональным азартом выискивали красивых натурщиков и натурщиц. Отношение к красоте у молодых русских было по-особенному серьезным. Прежде всего красота не забава, а утверждение достоинства человека. На красоту, как на свободу, имеет право любой человек... И судьба послала им встречу с «девушкой из Альбано», о красоте которой ходили легенды. 

      Ей было тринадцать лет, когда случайно у колодца ее увидел один художник. Она стояла, как ожившая мечта, как чудо, которое снится ночами. Когда ее огромные карие глаза разглядели застывшего в изумлении человека, девочка тотчас же скрылась. Но удалось узнать имя — Виттория Кальдони, дочь бедного винодела. С трудом уговорили родителей разрешить дочке позировать. Но они потребовали, чтобы художники скрывали свое восхищение и не портили ее похвалами. Виттория стала знаменитой, ее рисовали и лепили величайшие художники мира. Ее портрет послали старику Гете. 

     Так случилось, что, приехав в Альбано, Иванов и Лапченко остановились в доме Кальдони. С молодыми неизвестными художниками Виттория, уже двадцатитрехлетняя, чувствовала себя легко. А они смотрели на красавицу так, как учили их в академии: видели в ней Сусанну, жену Пентефрия, богородицу... А потом вдруг оба поняли, что перед ними просто прекрасная девушка. И оба влюбились. 

      Осталось письмо Иванова к Лапченко, весною 1834 года написанное из Рима. «Что касается до моего приезда в Альбано, то это можно решить так: если Виттория может сидеть аккуратно постоянно четыре часа в день (и, кстати сказать, по секрету) с чувствецом, то есть чтобы иногда, не стыдясь меня, давала бы волю своим глазкам и губкам, то я приеду сделать этюд для «Богородицы всех скорбящих» и между тем, может быть, окончу и оставшийся прескверный мой подмалевок. Если же нельзя на сих условиях мне приехать, то, конечно, ты не откажешься привезти мои вещи, там оставленные. 

     Если я оскорбляю тебя, говоря столь свободно о Виттории, то объяви, скажи мне, я готов всевозможно тебя слушать; прости мне, ибо я до сих пор не знаю наверное. Если б ты мне решительно объявил, что она твоя суженая, то тогда бы я столь же глубокое уважение к ней имел, как и к тебе». 

      Григорий Лапченко объявил Иванову, что Виттория — его суженая. Солнце, Виттория, Италия, свобода слились для него в одно целое. Лапченко пишет картину «Сусанна и старцы» — Виттория позирует ему для Сусанны. Повторяется вечная сцена: художник преображает любимую женщину в художественный образ. 

     Но счастье было коротким: художник ослеп. 

     «Не следуй примеру Лапченко,— пишет сестра Александру Иванову из Петербурга,— итальянки вскружили голову ему своими прелестями. Бог наказал его, лишив зрения». 

     Вместе с мужем Виттория Лапченко уезжает на Украину. Граф Воронцов делает слепого художника управляющим одним из имений. Лапченко не теряет работоспособности и человеческого достоинства. Он даже изобрел новый способ вести бухгалтерский учет. Стареющей Виттории он не видит: как солнце, как легенда, сияет для него красотою «девушка из Альбано», звучит ее юный голос... 

      Молодой осталась она и на портрете, написанном Ивановым в 1834 году. Это даже не портрет — этюд: он не закончен. Мы видим с удивительной нежностью и бережностью вылепленное лицо. В нем нет ничего слащавого, сентиментального, Это строгий, серьезный, написанный с бесконечным уважением к красоте человека, портрет. 

     Этот период был временем взлета в жизни Иванова. В «Евангелии» он заметил важную «минуту»: тот момент, когда Иоанн Креститель, пробудив в людях высокое чувство человеческого достоинства, провозглашает: «Вот он, мессия!» Это был первый росточек, зернышко той великой картины, о которой впоследствии И. Е. Репин скажет: «По своей идее близка она сердцу каждого русского. Тут изображен угнетенный народ, жаждущий слова свободы...» 

      Прошло много лет. Через месяц после возвращения домой Александр Иванов умер... Он оставил России «Явление Христа народу» — картину, которая воистину идет перед русским искусством, «как музыка перед полком»! 

     И оставил портрет прекрасной итальянской девушки Виттории Кальдони. В нем, как в капле утренней росы,отразилось искусство Александра Иванова: нежность его сердца, бесконечное преклонение перед красотой человека, жажда свободы и счастья... 

                                                                                                   По материалам журнала "Работница"
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Портрет  
Н.В.Гоголя. 

 1841.
     Портрет Н.В.Гоголя – один из немногих портретов, написанных Ивановым. Художник долго присматривался к облику этого высоко чтимого им человека. В том же году, когда был написан портрет, Иванов присутствовал при чтении Гоголем его комедии «Ревизор», которое происходило в доме княгини Зинаиды Волконской в Риме. Художник делился с отцом своими впечатлениями: «С некоторыми русскими приезжими я знаком. И в особенности с лучшим нашим литератором, с Н.В.Гоголем. Это человек необыкновенный, имеющий светлый и высокий ум и верный взгляд на искусство… Как поэт, он понимает глубоко, чувства человеческие он изучил и наблюдал их. Словом, человек самый интереснейший, какой только может представиться для знакомства». 

      Художник без труда улавливает портретное сходство – характерный длинный тонкий нос Гоголя – предмет насмешек самого писателя, его прямые волосы. Ивановский Гоголь благодушен, спокоен, задумчив. В этом застенчивом человеке трудно представить гениального сатирика, творца «Ревизора» и «Мертвых душ». Розовый полосатый халат, в котором изображен писатель, лишь добавляет его образу простоты и тихой интимности. 

      Сам Гоголь был не слишком доволен своим изображением. «Там я изображен, как был в своей “берлоге”, – писал он позднее, – “забулдыгой”, “в халате”». 

      Впоследствии этот портрет был преподнесен писателем поэту В.А.Жуковскому.
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Приам, 

испрашивающий

 у Ахиллеса

 тело Гектора. 

 1824.
     Это первая большая картина, выполненная художником в восемнадцать лет. Это раннее произведение получило высокую оценку и у публики, и у руководства Академии художеств, благосклонно отозвавшегося о картине. Общество поощрения художников удостоило автора малой золотой медали. Тему картины определила Академия художеств. Иванову было предложено написать сцену на сюжет последней, двадцать четвертой песни «Илиады» Гомера. 

     Приам – царь осажденной Трои, проникает в палатку предводителя враждебного лагеря Ахилла, чтобы вымолить у него для погребения тело своего сына Гектора, сраженного Ахиллом у стен Трои. Из поэмы известно, что Ахилл проявит великодушие и исполнит просьбу Приама. 

      Однако художник избирает момент, когда решение еще не принято. Ахилл, изображенный около погребальной урны с прахом его друга Патрокла, сраженного Гектором, погружен в глубокую скорбь. Прикосновение руки Приама с трудом возвращает его к действительности. Он будто бы только очнулся от тяжелого сна и не осознает, что происходит вокруг; он еще не знает своего решения. Контур кисти опущенной руки Ахилла повторяет абрис белой драпировки, покрывающей урну с прахом убитого друга. 

      Уже в ранней своей работе художник расширяет возможности академической картины, стремясь показать античную драму в динамике, когда решение не принято и развязки трагедии еще не предвидится.
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Семь 

мальчиков. 

 1840-е.
      Этюд – первый в большой серии «пейзажей с мальчиками», созданный Ивановым в 1850-е годы. Этюды играли прикладную, вспомогательную роль: работая над большой картиной, художник проверял и уточнял световые и пространственные соотношения фигур и пейзажа. Он стремился к сочетанию традиционных композиции и рисунка с новыми понятиями о цвете и свете. 

      Этюд писался в Италии в окрестностях Альбано, где было много каменистых холмов. Иванов расставил и рассадил своих натурщиков по той же схеме, по которой разместил группы персонажей в Явлении Христа народу: одна из фигур находится на дальнем плане, на возвышенности; две другие сидят в тени скалы слева, две фигуры изображены на каменистом склоне справа и, наконец, на переднем плане художник помещает сидящего мальчика и рядом с ним – обнаженную фигуру стоящего натурщика. Естественный солнечный свет преображает пейзаж и фигуры, заставляет краски играть бесконечно богатыми и разнообразными оттенками. Смуглое тело обнаженного мальчика контрастирует с белой тканью, на которой играют зеленые и голубые тени. Белая рубашка натурщика, сидящего в тени, написана голубым.
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Явление Христа 
Марии Магдалине 
после Воскресения. 

 1835
     До начала работы над большой картиной «Явление Мессии» («Явление Христа народу») художник Александр Иванов приступает к написанию двухфигурной композиции, «чтобы изведать свои силы в Италии». Дело в том, что Общество поощрения художников, на чьи средства Иванов был отправлен в Италию в 1830 году, не удовлетворялось его проектами и обещаниями исполнить грандиозную картину на оригинальный сюжет. Оно ждало от него решения более скромных задач – написания полотна, которое могло бы подтвердить результаты заграничного пенсионерства и послужить гарантией дальнейших успехов. Поэтому Иванов избирает один из традиционных сюжетов европейской живописи – явление Христа Марии Магдалине. 

      Для Иванова, ищущего поворотных моментов в истории человечества, явление воскресшего Иисуса Христа Марии Магдалине было точкой, в которой сходились концы и начала христианской истории. Порывистое движение восхищенной Марии останавливается величественным жестом Христа: «Не прикасайся ко Мне, ибо Я еще не восшел к Отцу Моему» (Ин. 20: 17). Подобная композиционная завязка нередко встречается в работах старых итальянских мастеров. Иванов сосредотачивает внимание на эмоциональной стороне происходящего, стремясь передать внутренний драматизм евангельского события. 

      Христос пребывает на тонкой грани двух миров. Пластическим выражением встречи несовместимых сфер (живого плотского и неосязаемого метафизического) стал контраст пламенеющего цвета красного платья Марии и белых пелен Христа с их прозрачными переливами холодных и теплых тонов. Но, стремясь передать двойственную природу воскресшего Христа, Иванов испытывал творческие трудности, не находя пластического подобия этому образу ни в произведениях великих мастеров, ни в реальных впечатлениях. 

      Отправной точкой в поисках образа стали скульптура Христа, над которой работал датский скульптор Бертель Торвальдсен, и статуя Аполлона Бельведерского. Однако среди подготовительных рисунков Иванова мы встречаем не только зарисовки с работы Торвальдсена, но и фрагменты композиций Джотто, Фра Анджелико, Леонардо да Винчи, Фра Бартоломео, Рафаэля, наброски с античной скульптуры. 

      Жарким летом 1834 года Иванов уезжает в окрестности Рима, в горы. В Тиволи пишет для картины этюды столетних кипарисов в парке виллы д’Эсте. «Таким образом околичность у меня теперь кончена, и я принимаюсь за окончание фигур. Какая разница – писать большую картину или маленькую? Я в отчаянии от фигуры Христа. Думаю, думаю, углубляюсь и в наблюдение великих мастеров, и в природу и никакого не нахожу пособия…» – вспоминал он. 

      Чтобы понять колористическое мастерство великих итальянских художников, он совершает в том же году путешествие на север Италии. «Написать истинно колоритно белое платье, закрывающее большую часть фигуры в естественную величину… право, нелегко, – признавался художник. – Сами великие мастера, кажется, этого избегали. Я по крайней мере во всей Италии не нашел себе примера. Отец истинного колорита Тициан старался белое платье показывать каким-нибудь куском, смешавшимся с платьями других цветов или закрывающим только стыдливые места наготы. Фрески не могут быть примером, ибо там белое платье суть только оттененные рисунки». 

      Представление об античной пластике нашло отражение в образе Христа, своим физическим совершенством напоминающего греческого бога, в утонченной красоте персонажей и выразительных ритмах движений, жестов и драпировок. В письме отцу осенью 1834 года художник уточняет свою мысль: «…Платье… имеет цвет мистический, то есть голубоватый с золотыми звездами, как то представил его в своей превосходной композиции Рафаэль, если вы помните эстамп «Иисус поручает Петру пасти овцы Его». А также преподобный Анжелико да Фиэзоле, родитель церковного стиля, представлял в такой одежде Иисуса или Матерь по отшествии Их от земли». 

      В работе над образом Марии Магдалины особенно наглядно проявились творческий метод художника, его стремление достигнуть предельной наглядности, пластической достоверности поведения героев. Первой моделью для Марии Магдалины послужила знаменитая красавица из Альбано – Виттория Кальдони. Второй – неизвестная натурщица, с которой художник писал голову и руки. Чтобы добиться убедительности женских эмоций, Иванов заставлял натурщицу резать лук и одновременно смешил ее, желая вызвать на ее лице улыбку сквозь слезы. «Она так была добра, что, припоминая все свои беды и раздробляя на части перед лицом своим самый крепкий лук, плакала, и в ту же минуту я ее тешил и смешил так, что полные слез глаза ее с улыбкой на устах давали мне совершенное понятие о Магдалине, увидевшей Иисуса. Я, однако ж, работал в то время не хладнокровно, сердце мое билось сильно при виде прекрасной головы, улыбающейся сквозь слезы». 

      Зимой 1835–1836 годов картина «Явление Христа Марии Магдалине» с успехом показывается зрителям сначала в мастерской художника, а затем в Капитолии. Отправив полотно в Петербург, Иванов крайне обеспокоен его приемом и экспонированием. Он пишет отцу, что необходимо сделать золотую раму и «затянуть грубым зеленым полотном со всех сторон от рамы на аршин так, чтобы не беспокоили ее никакие картинки». Просит слависта Виктора Григоровича, в доме которого экспонировалась картина, выбрать «полутонную» залу с высоким светом, чтобы он «помогал сюжету, то есть чтобы похож был на утреннюю глуботу или казался бы самым ранним утренним, в каковой час Спаситель явился Магдалине у гроба». 

      В ответ отец с радостью сообщает сыну о прибытии картины и первом впечатлении от ее просмотра: «Ты, любезный Александр, напрасно заботился о золотой раме, о помещении картины твоей на выгодном для ея месте и прочем, для такой картины, как твоя, ничего подобного не нужно, она берет собственною своею силою все, производит сильное впечатление на душу зрителя по чувствам, в ней изображенным». Учитель Александра Иванова Алексей Егоров отозвался о картине скупо, но точно: «Какой стиль!» Признание со стороны известного академического профессора было тем более значимо, что именно он в студенческие годы Александра Иванова сомневался в самостоятельности его первых работ, бросив однажды сакраментальное: «Не сам». 

      Картина принесла ее автору успех и звание академика, Общество поощрения художников преподнесло ее в дар императору Николаю I в день тезоименитства. Это обстоятельство обрадовало и испугало Иванова, больше всего не желавшего скорого возвращения в Петербург. Ведь сам художник видел в своем произведении лишь «начаток понятия о чем-то порядочном», охваченный идеями нового замысла, должного превзойти все, им до сих пор сделанное, – картины «Явление Мессии».
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                                    Явление Христа народу  (Явление Мессии). 1837-1857.
     При имени художника Александра Иванова в нашем сознании сразу разворачивается грандиозное полотно, увенчавшее жизненный и творческий подвиг живописца – Явление Христа народу. Продолжительность работы над ним искусствоведы определяют в 20 лет. За этот период была создана целая картинная галерея: 300 эскизов - законченных гениальных пейзажей и портретов. Иванов называл свои этюды к большой картине "конченными этюдами", "...в них, - говорил он, - заключено лучшее время моей жизни". ﻿ 

      Не гением компромисса во внешних приметах и формах, а гением синтеза внутренних основ классического мышления с открытиями романтической эпохи выступает в русском искусстве Александр Иванов. Два основных чувства питали творческое вдохновение Иванова – безграничная любовь к искусству и сострадание к униженным, обделенным жизнью людам, стремление им помочь. Иванов был убежден, что назначение искусства – изменить жизнь. 

      Он задумывает «всемирный сюжет», способный духовно преобразить не только искусство, но и все современное общество. Таким сюжетом явилось гигантское полотно  Явление Мессии (Явление Христа народу), – с толпой лиц разных сословий на берегу Иордана, которым вдохновенный Иоанн Креститель указывает на приближающегося Спасителя. Около 1833 года Иванов начинает разрабатывать эскизы к будущей большой картине. 

      Тема картины взята из первой главы Евангелия от Иоанна. Сам Иванов называл этот сюжет «всемирным», поскольку художник показывает человечество в переломный, решающий момент его истории. 

      Участники картины объединены в группы. В центре композиции – Иоанн Креститель, совершающий обряд крещения в водах реки Иордан. Он указывает собравшимся на приближающегося Христа. В левой части картины, за Иоанном Крестителем изображена группа апостолов: юный Иоанн Богослов, за ним – Петр, далее – Андрей Первозванный и Нафанаил. 

      Этой группе противостоит толпа нисходящих с холма во главе с фарисеями. Среди них выделяется фигура человека в коричневом хитоне с непокрытой головой. В нем угадываются портретные черты писателя Н.В. Гоголя, с которым был дружен Иванов. 

      Пространство картины оказывается, таким образом, как бы пронизанным действиями сил, влекущих к Христу и уводящих от него. Обозревая первый план картины, мы встречаем лица, отмеченные мучительной работой сознания. Композиционно картина построена так, что люди на первом плане будто глядятся в гигантское зеркало, в котором отразилась природа с выступающей на ее фоне фигурой Христа. Он словно приносит с собой завет спокойствия и умиротворяющей гармонии, которые властвуют в природном мире. Затянувшаяся на многие годы работа над картиной была связана с взыскательным поиском того, что можно было бы назвать конкретным наполнением символистического каркаса композиции. Полем экспериментального поиска стали этюды. В них многократно варьируются образы картины – раба, дрожащего, сомневающегося и других. 

      В картине Иванов изобразил человеческие характеры, темпераменты, состояния во всем их бесконечном многообразии: здесь и уже обращенные в христианскую веру, и язычники, колеблющиеся, испуганные, сомневающиеся. На первом плане выделяется группа «раба и господина». Особенно характерно лицо раба, о котором Иванов сказал: «Сквозь привычное страдание впервые появилась отрада». В глубине центральной группы – человек в серой широкополой шляпе с посохом. Это так называемый «странник», в образе которого Иванов запечатлел самого себя. 

      В картине поражает, в первую очередь, композиционное мастерство, с которым Иванов-режиссер обращает множество четко индивидуализованных персонажей к единой возвышенной цели. Художник мечтал о том, чтобы поместить Мессию в храм Христа Спасителя, который строился тогда в Москве, и написал особый эскиз заалтарного образа для этого храма.
Его гигантское полотно - развернутая философская поэма и бессмертная метафора. О великой картине "Явление Христа народу" написано много трудов. Никто сегодня не поймёт её во всей полноте - нет высокой веры самого автора. Свидетельство тому - убежденные высказывания художника, те сокровенные мысли, которые он доверял только Гоголю или своему дневнику. Ведь он на полном серьёзе пишет: "Рассмотрите краткость времени, и вы уверитесь, что быстрые успехи русских во всех отраслях просвещения ясно показывают, что мы щедро наделены природой 

[image: image21.png]



Явление Христа 

народу 
(Явление Мессии). 

 1837-1857.

способностями. Как художник, в подтверждение сего скажу, что в нашем холодном к изящному веке я нигде не встречал столь много души и ума в художественных произведениях. Не говоря о немцах, но сами итальянцы не могут равняться с нами ни в рисовании, ни в сочинении, ни даже в красках, они отцвели, находясь между превосходными творениями славных своих предшественников. Мы предшественников не имеем, мы только что сами начали - и с успехом! Чего же должно ждать, если каждый из нас обойдет критическим образом лучшие произведения великих живописцев? Мне кажется, нам суждено ступить еще далее!!!" 

      Иоанн Креститель на переднем плане - высокохудожественный и выразительный образ. Он призывает не только приветствовать идущего издалека Христа, но и предсказывает спасительную дорогу для всех окружающих. Верил в эту дорогу и сам Иванов: "Если сверстники мои и я не будем счастливы, то следующее за нами поколение пробьет себе непременно столбовую дорогу к славе русской…". 

      Несмотря на то, что Иванов отдал работе над грандиозным полотном двадцать лет своей жизни, картина осталась незавершенной. К этому произведению художником было выполнено около четырехсот подготовительных этюдов и эскизов. 

      По-своему эпохальны многочисленные этюды к Мессии. Простые мотивы типа ветки на фоне неба или обнаженных мальчиков на фоне Неаполитанского залива (этюды 1850-х годов), решенные с беспрецедентным для русского искусства мастерством пленэрной живописи, обретают необычайную значительность. Идя вглубь натуры в ее первозданной простоте, Иванов предваряет не какие-то отдельные направления, но первые рубежи современного искусства в целом (недаром полагают, что его этюды могли повлиять на творчество молодого Э.Дега).
                                КОЛЛЕКЦИЯ КАРТИН
"Явление Христа Марии Магдалине после воскресения." 1835 г.
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Девочка из Альбано
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Голова Иоанна Крестителя. 

Этюд для картины

«Явление Христа народу».
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Группа 

апостолов. 

Эскиз. 

1840-е гг.
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Ave Maria. 

1839г.
                                      Жених, выбирающий серьги для невесты. 1838г.
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Четыре 

нагих 

мальчика. 

1835г.
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Голова молодой 

женщины с 

серьгами и 

ожерельем. 1840г.
Октябрьский праздник в Риме. Сцена в лоджии (приглашение к танцу). 1842г.
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                                                 Нагой мальчик. 1830г.
                                                    Путешественник.
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                                       Смотрящий вверх, в шапочке.
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«Мы живем в эпоху приготовления для человечества лучшей жизни...  Мы должны быть добры и достойны этого трудного переходного времени!»


                                                                     Александр Иванов











