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ПРЕДИСЛОВИЕ.

ЭТОТ краткий очерк возникновения и развития живописи в Англии составлен из самых разных источников. Сведения о тех редких художественных работах, которые удается проследить до конца пятнадцатого века, не занимают много страниц. Невежество, беспечность и «иконоборческая ярость» — всё это внесло свой вклад в уничтожение живописных произведений, которые, как у нас есть все основания полагать, в свое время в изобилии украшали наши церкви и общественные здания, подобно тому как это происходило в тот же период в Италии; и существуют веские доказательства того, что некоторых из наших ранних английских художников не следует сбрасывать со счетов.

Наши предки были слишком заняты суровыми военными распрями, чтобы уделять много внимания искусствам мира. В шестнадцатом веке нескольких иностранных художников большей или меньшей известности удалось уговорить посетить Англию и остаться в ней. Первым среди них был Хольбайн, и его примеру английские мастера обязаны многим. В следующем столетии появилось несколько превосходных миниатюристов, чьи работы непревзойденны и по сей день, а затем последовала череда иностранцев: Рубенс и ван Дейк из Фландрии, Лели и Кнеллер из Германии и множество менее значительных мастеров, которые, по-видимому, на протяжении более чем ста лет в значительной степени монополизировали портретную живопись, бывшую тогда в моде среди знати.

В начале восемнадцатого века появился Хогарт, за которым последовали Рейнольдс, Гейнсборо и Ромни, и с тех пор вплоть до сегодняшнего дня искусство год за годом прогрессировало, пока наконец английские художники не стали признанной силой в государстве и не внесли огромный вклад в просвещение, удовольствие и утонченность эпохи.

Х. Дж. В.-Б.

Ноябрь 1882 г.
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Век невинности. Работа сэра Дж. Рейнольдса. В Национальной галерее.
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АНГЛИЙСКИЕ ХУДОЖНИКИ.

ГЛАВА I. РАННЕЕ АНГЛИЙСКОЕ ИСКУССТВО.



СОВРЕМЕННАЯ английская художественная школа является творением сравнительно недавнего времени. Однако ошибочно полагать, будто при Плантагенетах в Англии не было отечественных живописцев и что мы полностью зависели от иностранцев в том, что касалось искусства. Небрежное отношение к ранним английским картинам и их уничтожение — порой случайное, а порой умышленное — заставили многих вообразить, будто у древней Англии не было собственного искусства. Было принято считать, что лишь в Италии в тринадцатом веке существовали Возрождение и расцвет современного рисунка. Более поздние исследования показали, однако, что возрождение в живописи не было внезапным творением Джотто, равно как и скульптура не была творением Никколо Пизано. Возрождение в Италии развивалось постепенно, и в Англии, как и в других странах, происходило аналогичное Возрождение, которое оставалось незамеченным теми, чьи взоры были прикованы к Италии. Было доказано, что в Англии существовали художники, современники Джотто и Пизано, произведения которых были ничуть не хуже любых картин или скульптур, созданных итальянцами в тринадцатом веке. Совершенно верно, что мы очень мало знаем об этих англичанах. Некоторые посвятили себя книжной миниатюре и создавали утонченные изображения людей, а также животных, листьев и цветов. В Британском музее хранится несколько рукописей очень раннего периода, украшенных миниатюрами, автором которых несомненно являются английские художники. Герцогу Девонширскому принадлежит рукопись «Бенедикционал св. Этельвольда», переписанная между 963 и 970 годами от Р.Х. и иллюстрированная тридцатью рисунками монаха из Гайдского аббатства по имени ГОДЕМАН для Этельвольда, епископа Винчестерского. Это фолиант на 119 листах пергамента высотой 11½ дюймов и шириной 8½ дюймов. Другие художники расписывали и золотили деревянные или каменные изваяния, созданные их собратьями по ремеслу, и числились в скромной категории «маляров» (Steyners). Они уделяли много времени геральдическим символам и постепенно переходили от гротескного к естественному, создавая то, что именовалось «портретами на доске». Витражное искусство было излюбленным видом искусства в этот ранний период, и хотя художники не имели более высокого звания, чем «стекольщики» (Glaziers), некоторые из их произведений дошли до нас, доказывая их мастерство. Многие из этих ремесленников совмещали ремесло живописца, скульптора или «мраморщика» и архитектора. Среди этих безвестных пионеров английского искусства был УИЛЬЯМ ТОРЕЛЛ, золотых дел мастер и гражданин Лондона, предположительно происходивший из английского рода, чье имя упоминается в «Книге Страшного суда». Торелл вылепливал и отливал изваяние Генриха III для его надгробия в Вестминстерском аббатстве, а также три изваяния Элеоноры Кастильской около 1291 года от Р.Х. Последние работы были установлены в Вестминстерском аббатстве, монастыре бенедиктинцев-блэкфрайарс и Линкольнском соборе. Фигуры в Вестминстерском аббатстве демонстрируют достоинство и красоту человеческого тела и являются шедеврами благородного стиля. Сравнение надгробного изваяния Маргарет Ричмонд, выполненного для капеллы Генриха VII флорентийцем Торриджано, и фигур работы Торелла явно в пользу последних. Ни одна работа в Италии тринадцатого века не превосходит по красоте эти изваяния работы английского скульптора. Еще раньше, во времена Генриха III, некоторые английские художники, а также иностранцы привлекались к украшению соборов и дворцов короля. Эти местные мастера, которые, судя по всему, выступали одновременно в роли художников, каменщиков, резчиков, обойщиков, а порой и портретистов [A], в большинстве своем забыты, однако мы можем проследить имена МАСТЕРА ЭДВАРДА Вестминстерского (или Эдварда Фиц-Одо, вероятно, сына Одо, ювелира Генриха III), МАСТЕРА ВАЛТЕРА, получившего двадцать марок «за картины в нашей Большой палате в Вестминстере», и МАСТЕРА ИОАННА Глостерского, который был штукатуром короля. Имена «изобретателей» (imaginators) крестов королевы Элеоноры также хорошо известны. Раннее изобразительное искусство Англии настолько заброшено или забыто, что принято считать, будто оно началось с портретистов шестнадцатого и семнадцатого веков.
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Из «Бенедикционала св. Этельвольда». Работа Годемана, монаха Гайдского аббатства. 970 г. от Р.Х. Иллюстрированная рукопись в собрании герцога Девонширского.


Невежество, равнодушие и фанатизм уничтожили или позволили погибнуть живописным произведениям, украшавшим стены почти каждой церкви и панели почти каждой алтарной преграды за сотни лет до даты, приписываемой английской школе. В церкви в Кемпли (Глостершир) стены, судя по всему, были расписаны в начале двенадцатого века крупными фигурными композициями. Росписи в алтарной части находятся в хорошей сохранности и представляют собой видение из Апокалипсиса, а также Христа во славе в окружении двенадцати апостолов и святых, изображенных в натуральную величину. В церкви в Чолдоне (Суррей) стены алтаря украшены сюжетами, иллюстрирующими «Лестницу человеческого спасения» (Scala humanæ Salvationis), — произведениями, судя по всему, двенадцатого века, которые, хоть и неизбежно грубываты, не уступают никаким итальянским образцам того же периода. В Вестминстерском аббатстве находится важная серия небольших картин английского художника, современника Чимабуэ. Эти картины когда-то составляли главные украшения фронтальной части алтаря и принадлежали главному престолу [B]. Рассматриваемое произведение представляет собой прямоугольный фрагмент обрамленной и богато украшенной филенками деревянной панели длиной около одиннадцати футов и высотой около трех футов. Общий замысел состоит из трех центральных фигур, написанных под балдахинами. По бокам расположены четыре звездчатых панели, заполненные написанными группами фигур; далее по обе стороны находится еще по одной одиночной фигуре под балдахином. Древесина покрыта тонким слоем стукко, или левкаса (gesso), толщиной с картон, как это всегда бывает со старыми живописными панно и обычно — с каменной основой. Картины, сохранившиеся на алтарной преграде, включают в центре фигуру Христа в акте благословения, держащего в левой руке державу. Справа от Него — Дева Мария, несущая свой символ — лилию; слева от нас — св. Иоанн с книгой; справа от нас — св. Петр с ключами. На звездчатых панелях мы находим сцены чудес: воскрешение дочери Иаира, умножение хлебов и рыб, а также исцеление слепого. Эти фигуры, хотя и несколько напоминают творения ранней флорентийской школы, обладают собственным характером и несомненно являются английскими. Общеизвестный портрет Ричарда II (умер в 1400 г.), ныне находящийся в аббатстве в Вестминстере, как полагают, был написан английским художником четырнадцатого века. Фигура короля представлена в крупный натуральный рост, восседающей на коронационном троне. Он облачен в королевские одежды, с державой в одной руке и скипетром в другой. Эта картина долгие годы висела возле алтаря.

История искусства в Англии в период правления Эдуарда I и Эдуарда II представляет собой пустоту; люди, вероятно, были слишком заняты мечами и щитами, чтобы обращаться к изящным искусствам живописи и скульптуры. Правление Эдуарда III ознаменовалось возрождением в искусстве и литературе, и покровитель Чосера украсил капеллу святого Стефана в Вестминстере лучшими произведениями отечественных художников. Пожар 1834 года, уничтоживший старое здание парламента, почти полностью стер эти интересные реликвии. Стены капеллы были расписаны масляными красками на сюжеты из Священного Писания и истории по подготовленной поверхности каменной кладки. В этот период в Лондоне, по-видимому, существовал особый метод получения синей краски, который упоминается в немецкой рукописи четырнадцатого века как «лондонская практика». Примечательно, что следы синей краски до сих пор прослеживаются на реликвиях, спасенных из капеллы св. Стефана. Общество антиквариев опубликовало цветные копии картин, украшавших капеллу. Когда мы вспоминаем состояние Англии в период, последовавший за смертью Эдуарда III, буйство феодальных баронов, постоянное беззаконие и кровопролитие, а также невежество, царившее даже среди высших классов, мы не можем удивляться тому, что искусство добилось столь малых успехов. Какой-то прогресс, несомненно, имел место, но мы тщетно ищем оригинальности у художников, которых поочередно нанимали то для украшения баронского празднества, то для убранства алтаря.

Имеется хороший портрет Генриха IV, перевезенный из Хэмптон-Корта в Херефордшире и ныне находящийся в Кассиобери.

Ко времени правления Генриха V или, по меньшей мере, к ранним годам правления Генриха VI относится самый ранний подлинный образец исторического портрета в Англии. На нем изображены Генрих V и его родственники; картина написана на дереве, меньше натуральной величины, и одно время служила алтарным образом в церкви Шина. Портреты, которые пытались создавать в смутный период Войн Алой и Белой розы, хотя и выглядят непрезентабельно и жутковато, показывают, что искусство постепенно высвобождалось из путы монашеского обучения, когда плохие ученики копировали плохих учителей и воспроизводили святых и ангелов, недостаток форм и симметрии которых искупался щедрым количеством позолоты. Довольно выразительный портрет Ричарда III, который, должно быть, написан около этого времени очень способным художником, хранится среди сокровищ Ноусли. На известном гобелене в зале Святой Марии в Ковентри имеется изображение короля Генриха VI, преклонившего колени перед алтарем в сопровождении кардинала Бофорта, герцога Глостера и многочисленных придворных; рисунок на нем выдерживает сравнение с аналогичными работами, выполненными в то же время в Италии или Фландрии. Этот гобелен, вероятно, был изготовлен в Аррасе по английским эскизам.
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Артур, принц Уэльский. [Род. 1486 г., ум. 1502 г.] С миниатюры в Виндзорском замке.

Постепенное распространение знаний в этот период побудило английскую знать способствовать украшению рукописей, главным образом миссалов и рыцарских романов. Эти миниатюры представляют собой лучшие образцы позднего средневекового английского искусства, а по богатству и утонченности колорита они вплотную приближаются к масляной живописи. С изобретением книгопечатания искусству иллюминирования рукописей был нанесен удар, а безумный фанатизм первых реформаторов заставил их предать огню как религиозные книги Рима, так и остроумие и мудрость поэтов или философов. Этим безжалостным иконоборцам мы обязаны тем туманом, в котором пребывает раннее английское изобразительное искусство. Должно быть, в последние годы правления Генриха VII были написаны две миниатюры, ныне хранящиеся в Виндзорском замке, вероятно, по заказу короля. На одной изображен Артур, принц Уэльский, который в возрасте пятнадцати лет женился на Екатерине Арагонской; на другой — его брат, ставший Генрихом VIII (см. гравюры).

В царствование Генриха VI жил выдающийся художник, несомненно англичанин, обойти вниманием которого нельзя. Это был скульптор Уильям Остен, которому мы обязаны надгробием («из прекрасной латуни», то есть бронзы) Ричарда, графа Уорика, в церкви Святой Марии в Уорике — произведением, которое Флаксман несколько смело счел равным творениям итальянских современников Остена, Гиберти и Донателло.
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ГЛАВА II. АНГЛИЙСКОЕ ИСКУССТВО В ШЕСТНАДЦАТОМ И СЕМНАДЦАТОМ СТОЛЕТИЯХ.



Эпоха Возрождения обратила все взоры на Италию, и вскоре Англия радушно приняла множество иностранных художников, которые стали наставниками, более или менее достойными, наших соотечественников. Генрих VII больше дорожил деньгами, чем искусством, однако он пригласил в Англию нескольких таких чужеземцев; нет никаких оснований полагать, хотя об этом часто утверждают, будто среди них был Мабюс. Среди иностранных художников того периода, посетивших Англию, был ЖЕРРАР ЛЮКАС ХОРЕБУТ, или ХОРНЕБОЛТ, из Гента (1475–1558), состоявший на службе у Генриха VIII, а возможно, и у его предшественника; а дочь Жеррара Люкаса, СУЗАННА ХОРЕБУТ, миниатюристка, как утверждают, вышла замуж за английского скульптора по фамилии Ворстли. Дюрер писал о ней в своем дневнике: «Великое чудо, что женщина может делать столь многое». Генрих VIII был столь же расточителен, сколь бережлив его отец; от природы любящий пышность и ревниво относившийся к великолепию Франциска I и Карла V, король стал щедрым покровителем художников. Утверждают, что он приглашал посетить Англию Рафаэля, Приматиччо и Тициана, но если это и так, то приглашения были отклонены. Тем не менее среди менее известных имен мы находим имя АНТОНИО ТОТО, который прибыл сюда в 1531 году и был назначен придворным живописцем (Serjeant-Painter) короля. Ни одно из его произведений ныне не опознано. ДЖИРОЛАМО ДА ТРЕВИЗО, как полагают, выполнил проект исторической картины «Поле золотой парчи», находившейся ранее в Виндзоре, а ныне принадлежащей Обществу антиквариев в Берлингтон-Хаусе.
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Генрих, принц Уэльский. [Род. 1491 г., ум. 1547 г.] Впоследствии король Генрих VIII. С миниатюры в Виндзорском замке.

ЛУКАС КОРНЭЛИС из Лейдена (1493–1552), сын Корнелиса Энгельбрехтсена, приехал в Англию и поступил на службу к королю. Говорят, что он обучал Хольбайна некоторым направлениям искусства, и поскольку он пережил великого аугсбургского живописца на девять лет, вполне возможно, что некоторые из произведений, приписываемых Хольбайну после 1543 года, были созданы им.

У Генриха VIII, помимо Антонио Тото и до приезда Хольбайна, судя по всему, было еще два придворных живописца. Это были АНДРУ РАЙТ и ДЖОН БРАУН, чьи имена выдают в них уроженцев страны. Эти художники или ремесленники занимали ответственные и почетные должности, носили специальное платье и получали еженедельное жалованье. Ян ван Эйк занимал аналогичный пост камердинера (varlet de chambre) у Филиппа Доброго. Это была эпоха пышных зрелищ, и одной из главных обязанностей королевских художников было украшение этих необычных представлений. Среди архивов церкви святой Марии Редклифф в Бристоле сохранилось следующее любопытное извещение о религиозном представлении, состоявшемся несколько ранее:

«Меморандум: что мастер Камингс передал 4-го дня июля в год Господень 1470 господину Николаю Бетсу, викарию Редклиффа, Моисею Кутерину, Филиппу Бартоломью и Джону Брауну, прокураторам упомянутого Редклиффа, новую гробницу, хорошо позолоченную, и крышку к ней; образ Бога, восставшего из сей гробницы, со всей утварью, к ней принадлежащей: а именно — предмет: обрешетка из дерева с железными деталями. Предмет: к оной принадлежит Небо, сделанное из дерева и расписанной ткани. Предмет: Ад, сделанный из дерева и с железными деталями, с чертями числом тринадцать. Предмет: Четыре рыцаря вооруженных, охраняющие гробницу, с оружием в руках, то есть два топорах и два копья. Предмет: Трои пары ангельских крыльев; четыре ангела из дерева, хорошо раскрашенные. Предмет: Отец, корона и лик; шар с крестом на нем, хорошо позолоченный чистым золотом. Предмет: Святой Дух, нисходящий с небес в гробницу. Предмет: Принадлежат к ангелам четыре парика (chevelers)».
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Николас Крацер, астроном Генриха VIII. Работа Ганса Хольбайна. ДАТИРОВАНО 1528 г. В Лувре.


Неудивительно, что искусство делало столь малые успехи, пока оно главным образом было направлено на раскрашивание и золочение деревянных ангелов и объемных дьяволов для ада из железа и дерева. Дела обстояли не намного лучше и в царствование Генриха VIII. Его любовь к показухе делала его любителем пышных зрелищ, а инструкции, оставленные им для собственного надгробия, любопытны. «Король должен предстать верхом на коне, ростом с ладного мужчину, в то время как над ним должен явиться образ Бога Отца, держащего душу короля в левой руке, а правая рука его простерта в акте благословения». Эта работа должна была быть выполнена в бронзе, но так и не была завершена. Елизавета прекратила необходимые выплаты, и незавершенная фигура была продана бесчувственным пуританским парламентом за 600 фунтов стерлингов. Влияние Реформации было решительно враждебно искусству в Англии и за ее пределами. Пытаясь проводить реформы, лидеры потворствовали разрушению, и, делая вид, будто очищают церковь, они уносили не только «идолы», но и многое из того, что было прекрасно. Они буквально «сокрушили резную работу оной топорами и молотами». Картины и алтарные образы безжалостно уничтожались. К счастью, значительное число старых картин все еще существует в наших церквах. В небольшой книге «Настенные росписи в Англии», недавно изданной Департаментом науки и искусства, упоминается пятьсот шестьдесят восемь церквей и других общественных зданий в Англии, в которых были обнаружены стенные росписи и другие украшения, и все они датируются более ранним периодом, чем Реформация, и таковых, несомненно, немало осталось без внимания. Отраслью искусства, которая меньше всего пострадала от иконоборцев-реформаторов, была портретная живопись, и она получила мощный стимул в Англии благодаря своевременному прибытию...

ХАНС ХОЛЬБАЙН Младший из Аугсбурга (1497–1543), прибывший в 1526 году с рекомендательным письмом от Эразма к сэру Тому Мору, который радушно принял его и приютил в Челси. В отличие от Альбрехта Дюрера, другого великого немецкого живописца эпохи Реформации, Хольбайн был буквальным живописцем людей, а не мечтателем, одержимым видениями святых и ангелов. Его представления о небесах, вероятно, гораздо больше моделировались по образу бристольского представления, нежели творений итальянских мастеров. Такой художник прибыл в Англию как раз вовремя, когда протестантизм приобретал популярность. Поразительная сила Хольбайна как колориста и достоверность его сходств оказали неизгладимое влияние на английское искусство. Впрочем, он не основал никакой школы, хотя у него было много подражателей среди иностранных художников, приглашенных Генрихом [C].
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Эдуард, принц Уэльский, впоследствии король Эдуард VI. Работа ХОЛЬБАЙНА. С миниатюры из собрания герцога Девонширского.


В 1532 году Хольбайн был назначен королевским живописцем с жалованьем 34 фунта в год в дополнение к плате за свои произведения. Главные картины, написанные Хольбайном в Англии, — это портреты; предание гласит, что Генрих специально нанимал его для запечатления черт любой прекрасной дамы, на которую падал его благосклонный взор. Среди портретов мы можем упомянуть изображения Николаса Крацера, Эразма, Анны Клевской и сэра Ричарда Саутвела (в Лувре); архиепископа Уорема (Ламбетский дворец); сэра Генри Гилфорда, купца Стального двора и леди Рич (Виндзор); леди Вокс и Джона Рескимера (Хэмптон-Корт); Генриха VIII; герцогини Миланской [D] (замок Арундел); сэра Уильяма и леди Баттс (мистер У. Х. Пол Кэрью); «Послы» — важнейшее произведение, и «Эразм» (лорд Раднор, Лонгфордский замок). В Виндзоре хранится серия из восьмидесяти портретов английской знати, выполненных Хольбайном черным и красным мелом, которые представляют бесконечную ценность как произведения искусства; там же, в Виндзоре, и в других галереях находится множество тщательно написанных миниатюр, приписываемых ему и имеющих величайшую художественную и историческую ценность.

Ганс Хольбайн, подобно большинству художников своей эпохи, умел делать нечто большее, чем просто писать портреты. В Базеле хранятся благородные сюжетные картины его работы. Он был архитектором, модельером и резчиком. Он обладал особым даром в создании гравюр на дереве для иллюстрации книг, а также в орнаментации рукоятей мечей, посуды и тому подобного. Книга эскизов ювелирных изделий работы Хольбайна, некогда принадлежавшая сэру Хансу Слоуну, ныне хранится в Британском музее. Хольбайн умер от чумы в Лондоне между 7 октября и 29 ноября 1543 года.

Другим живописцем на службе у короля Генриха VIII в то время был вышеупомянутый ДЖИРОЛАМО ПЕННАККИ, родившийся в Тревизо в 1497 году. Он был подражателем Рафаэля и писал портреты — главным образом в Генуе, Фаенце, Болонье и Венеции, а в 1542 году приехал в Англию. Он был убит пушечным ядром, служа военным инженером на королевской службе близ Булони в 1544 году. Ему принадлежит алтарный образ, подписанный IERONIMVS TREVISIVS P (№ 623 в Национальной галерее). На выставке «Старые мастера» 1880 года экспонировался портрет сэра Т. Грешема (№ 165) — прекрасное изображение знаменитого купца в полный рост, стоящего, в натуральную величину, с черепом на мостовой слева от нас. Эта работа датирована 1544 годом, годом женитьбы сэра Томаса в его двадцать шесть лет и, как мы видели выше, смерти Тревизо. Она принадлежит комитету фонда Грешема в Лондоне, и каждый эксперт признал ее произведением итальянского живописца, инженера и архитектора, который был достаточно значителен, чтобы удостоиться отдельной биографии у Вазари в его «Жизнеописаниях художников». Жалованье Джироламо от английского короля составляло 400 скуди в год. Большое сходство существует между искусством портрета Грешема и мастерским изображением графа Суррея в полный рост, в натуральную величину, с его девизом Sat super est, которое является одним из главных украшений Ноула и едва ли не достойно самого Веласкеса. Эта картина (датированная 1546 годом) приписывается нижеупомянутому ГВИЛЛИМУ СТРЕТЕСУ (или СТРИТУ). Она гораздо больше похожа на итальянское произведение, чем на голландское, и настолько прекрасна, что да Тревизо мог написать ее в пору своего наивысшего расцвета. Она не похожа на прекрасные портреты Эдуарда VI в Виндзоре и Петворте, которые именно таковы, какими мы их приписываем человеку положения Стретеса, и которые, отличаясь от произведений Хольбайна, технически говоря, отнюдь не уступают им. Очаровательный виндзорский портрет Эдуарда VI был под номером 172 на Национальной портретной выставке 1866 года. В том же собрании находилось больше работ того же периода, включая портрет Генриха VIII, № 124, одолженный королевой.

Среди художников, процветавших в это время, записи о которых сохранились и более или менее запутаны, но настолько ценны, что заслуживают того, чтобы их просеять в сравнении с огромным количеством картин, выделяются следующие. Имена художников важны, потому что они доказывают, как много владельцев были англичанами. Все эти лица состояли на службе у Генриха VIII. Это были: ДЖОН БРАУН, получавший пенсию в 10 фунтов стерлингов в год; Эндрю Райт, умерший в 1543 году; ВИНЦЕНТ ВОЛПЕ, который перевел свое имя на английский как «Фокс» и умер в 1529 году. Ему около 1529 года платили из расчета 20 фунтов в год — огромная по тем временам сумма, когда сам Хольбайн получал лишь 30 фунтов в год. АНТОНИО ТОТО сменил Райта на посту придворного живописца (Sergeant-Painter) короля — звание, которое впоследствии поочередно досталось сэру Джеймсу Торнхиллу и Хогарту. Жеррар Люкас Хоребут, или ХОРНЕБОЛТ (1475–1558), и ЛУКАС ХОРЕБУТ (умер в 1544), его сын, фламандцы, были выдающимися живописцами здесь и за рубежом, чьи творения причислялись к работам Хольбайна. Их жалованье составляло более 30 фунтов стерлингов в год каждому. СУЗАННА ХОРЕБУТ была миниатюристкой, широко востребованной королем и его придворцами. Картина с изображением Генриха VIII в Уорикском замке веками носила имя Лукаса из этого семейства. Она, несомненно, названа правильно и, возможно, однажды послужит ключом к стилю самого выдающегося владельца. Она была под номером 99 на Национальной портретной выставке 1866 года и под номером 471 на выставке художественных сокровищ в Манчестере 1857 года. Нечто похожее ныне находится в Национальной портретной галерее. В будущем мы сможем узнать в некоторых прекрасных миниатюрах этого периода, приписываемых ныне Хольбайну, столь восхваляемые произведения Сузанны Хоребут. Несомненно, некоторые работы Лукаса были приписаны Лукасу де Хере, упомянутому ниже. БАРТОЛОМЬЕО ПЕННИ и АЛИСА КАРМИЛЛИОН преуспели в почестях. Лавиния Терлинг (урожденная Бених), «художница» (paintrix), как ее называли, получала по 10 фунтов квартального жалованья и упоминалась Вазари как уроженка Брюгге.





[image: Portrait of a Dutch Gentleman. By SIR ANTONIS MORE.]


Портрет голландского джентльмена. Работа СЭРА АНТОНИСА МОРА.


В царствование Эдуарда VI ГВИЛЛИМ СТРЕТЕС был назначен королевским живописцем. Страйп сообщает, что ему заплатили пятьдесят марок за два портрета короля и один портрет Генриха Говарда, графа Суррея, обезглавленного в 1547 году. КАТЕРИНА МЕЙНОРС и ГЕРБАХ ФЛИК — очевидно, голландец, один из рисунков которого принадлежал Ричардсону и датирован 1547 годом, — находились здесь в то время; портрет Кранмера работы Флика (подписанный GERBARUS FLICIUS), написанный в 1546 году, ныне находится в Национальной портретной галерее. Они продолжали заниматься художественной практикой в этой стране. В Ирнеме находится прекрасный портрет лорда Дарси из Чирка в полный рост, датированный 1551 годом. Николас Лизарди был вторым живописец короля Эдуарда и сменил ТОТО на посту придворного живописца Елизаветы. ИОАННЕС КОРВУС написал портрет Фокса, епископа Винчестерского, который принадлежит колледжу Корпус-Кристи в Оксфорде и экспонировался на Национальной портретной выставке 1866 года (№ 46). Корвус был идентифицирован мистером Шарфом как автор прекрасного портрета 1532 года Марии Тюдор, жены Людовика XII, и герцога Саффолка. УИЛЬЯМ КЕЙ, или КАИУС, как он себя называл, родился в Бреде в 1520 году и умер в 1568 году. Некоторые из его картин, как заметил мистер Шарф, находились в собраниях Карла I и герцога Букингемского. Резчиком и, вероятно, живописцем, хорошо известным в этот период в Англии, чьи работы, однако, более не удается идентифицировать, был Николас из Модены, который создавал изображения (pictures), возможно, небольшие цветные статуи Генриха щи и Франциска I. Стоит упомянуть, что некий П. Удри, по-видимому француз, активно работал в этой стране около 1578 года и написал различные портреты Марии, королевы Шотландской, один из которых хранится в Национальной портретной галерее, а другие — в Кобэме, Хардвике, Хэтфилде и Уэлбеке.

В царствование Марии I мы находим искусство представленным СЭРОМ АНТОНИСОМ МОРОМ, МОРОБОМ или МОРЕМ (1512–1576/78), уроженцем Утрехта, который писал картины и учился в Италии, Испании и Португалии. Филипп II был его особым покровителем и пожаловал ему золотую цепь за портрет своей мрачной королевы. Он приехал в Англию в 1553 году, был назначен придворным живописцем и получал очень высокие гонорары за свои картины. Он оставался до смерти королевы в 1558 году, после чего вернулся в Мадрид. Впоследствии он обосновался в Брюсселе под покровительством герцога Альбы, но в 1572 году переехал в Антверпен, где и умер. Его портреты Жанны д'Аршель в Национальной галерее и сэра Т. Грешема в Национальной портретной галерее являются превосходными примерами его мастерства. Йост ван Клев (1500–1536?), уроженец Антверпена, также писал портреты в это время со значительным успехом. Из-за своего непомерного тщеславия, ввергавшего его в яростные ссоры, его называли Зотте (безумный) Клев. Его автопортрет находится в галерее Олторп.

Об Елизавете говорили, что, хотя у нее не было особого вкуса к живописи, она любила изображения самой себя. Ее придворным художником был фламандец Лукас де Хере (1534?–1584), состоявший также на службе у королевы Марии; его портрет последней (датированный 1554 годом) принадлежит Обществу антиквариев и экспонировался на выставке «Старые мастера» 1880 года (№ 202). В 1570 году он расписал галерею графа Линкольна, изобразив характерные особенности разных наций. С саркастическим остроумием, которое Елизавета, несомненно, оценила, он представил типичного англичанина нагим, с парой ножниц и различными видами одежды рядом с ним, не способным определиться с лучшей модой. ДЕ ХЕРЕ изобразил Елизавету во всем величии, как она любила себя запечатлевать, в окружении Юноны, Минервы и Венеры. Эта картина хранится в Хэмптон-Корте (№ 635) и датирована 1569 годом. Мистер Уинн Финч владеет превосходной картиной с небольшими фигурами, изображающей Франсис Брендон, герцогиню Саффолкскую, и ее второго мужа Эдриана Стоукса, датированной 1559 годом, работы этого талантливого художника. Множество других его произведений имеется в английских загородных резиденциях. Другими иностранными художниками этого царствования были: Корнелиус Врум, выполнивший эскизы для гобеленов, изображающих победу лорда Говарда над знаменитой «Армадой» испанцев (эти гобелены сгорели вместе со зданием парламента в 1834 г.); Федериго Цуккаро (1643–1609), чей портрет королевы в фантастическом наряде находится в собрании герцога Девонширского и был представлен под № 229 на Национальной портретной выставке 1866 года; и Марк Герардтс, или Гаррард (1561–1635) из Брюгге. В собрании маркиза Эксетера имеется три портрета, приписываемых Герардтсу, а другие экспонировались на первой (1866 г.) Национальной портретной выставке. Самым важным из всех произведений, приписываемых Герардтсу, является группа из одиннадцати английских и испанских государственных деятелей, собравшихся в Сомерсет-хаусе, которая была недавно приобретена для Национальной портретной галереи на аукционе в Гамильтон-Пейсе [E]. Очень прекрасный небольшой образец, подписанный «M.G.», — это портрет королевы Елизаветы в полный рост, стоящей, с ветвью оливы в руках, с мечом и маленькой мопсовской собачкой у ног. Он принадлежит герцогу Портлендскому и долгое время находился в аренде в Южно-Кенсингтонском музее. Голова Кемдена в Бодлианской библиотеке подписана полным именем художника. Прекрасный портрет в полный рост находится в Уоберн-Абби; другие подписанные образцы — в Баррон-Хилле и Пенсхурсте.
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Графиня Пембрук. «Сестра Сидни, мать Пембрук». Работа Николаса Хилларда (?). С редкой гравюры.


Более интересным, чем эти иностранные художники, является имя Николаса Хилларда (1547–1619), англичанина и первого отечественного мастера значительной величины, чья слава сохранилась до наших дней. На выставке «Старые мастера» 1879 года экспонировалось множество лиц, якобы написанных Хиллардом; среди них было изображение королевы Елизаветы. Мастерство Хилларда особенно ярко проявилось в его миниатюрах, среди которых венец творения — портрет Джейн Сеймур в Виндзоре. Герцог Баклю располагает великолепной серией подобных живописных работ Хилларда и Оливера. Доктор Донн говорит о первом...


"An hand or eye


By Hilliard drawn is worth a historye


By a worse painter made."





Влияние Хольбайна прослеживается в творениях Хилларда, а также в работах его преемника и, вероятно, ученика Исаака Оливера. Одним из способнейших живописцев этой эпохи был СЭР НАТАНИЭЛЬ БЭКОН, единоутробный брат великого сэра Фрэнсиса Бэкона, чей автопортрет в натуральную величину, принадлежащий графу Веруламу, был выгравирован в «Анекдотах» Уолпола. Сэр Н. Бэкон скончался в 1615 году.





[image: Sir Philip Sidney at Penshurst. By ISAAC OLIVER. From a Miniature in Windsor Castle.]


Сэр Филип Сидни в Пенсхурсте. Работа ИСААКА ОЛИВЕРА. С миниатюры в Виндзорском замке.


Миниатюры ИСААКА ОЛИВЕРА (1556–1617), по мнению некоторых критиков, соперничают с работами Хольбайна. И Исаак, и его сын ПИТЕР ОЛИВЕР (1601–1660) писали в царствование Якова I, который, если и не был великим покровителем искусства, все же поощрял иностранных портретистов работать в Англии. Наиболее знаменитыми среди них были ДАНИЭЛЬ МИТЕНС, ПОЛ ВАН СОМЕР и КОРНЕЛИС ЙОНСОН. Ван Сомер, фламандец, особенно славился своей точностью, Митенс — живостью и достоинством своих портретов и пейзажными фонами, а Джонсон — точностью своих изображений. ЖАН ПЕТИТО (1607–1691) из Женевы также приезжал в Англию и писал портреты эмалью для Карла I. Но отечественное искусство не оставалось полностью без представительства. Процветал скульптор Николас Стоун, а Джон Хоскинс, умерший в 1664 году, славился как миниатюрист. Особое искусство миниатюрной живописи было в то время прибыльным для его приверженцев, поскольку в моду вошло ношение портретов друзей, оправленных в золото и драгоценные камни. В Англии наблюдались признаки растущего вкуса к искусству, и люди узнали, что хорошую картину можно написать, не живя на Континенте.





[image: Portrait of King James I. By Hoskins, After Van Somer. From a Miniature in Windsor Castle.]


Портрет короля Якова I. Работа Хоскинса по оригиналу ван Сомера. С миниатюры в Виндзорском замке.


Первым англичанином высокого звания, коллекционировавшим произведения искусства в том смысле, в каком мы применяем это выражение, был граф Арундел, за которым последовал принц Генрих, сын Якова I. Воцарение Карла I знаменует собой новый и яркий период в истории английской живописи. Уолпол в своих «Анекдотах живописи», говоря о Карле I, замечает — не вполне точно: «Воцарение этого государя стало первой эпохой истинного вкуса в Англии. Поскольку его нрав не отличался транжирством, деньги, потраченные им на свои коллекции, и награды, пожарданные им людям истинного гения, служат доказательствами его рассудительности. Он знал, как и кому давать». Король был не только покровителем искусства, но и художником. Джилпин сообщает нам, что Карл «обладал исключительным мастерством в миниатюре (limning) и был хорошим знатоком картин». Другой авторитетный источник утверждает, что он часто забавлялся рисунком и проектированием. Карл унаследовал картины, собранные Генрихом VIII и принцем Генрихом, которые были разбросаны по различным королевским дворцам. К этим произведениям, насчитывающим в общей сложности сто пятьдесят единиц, король добавил огромное количество ценных образцов. Рукописный каталог, оставленный незавершенным Вандердортом, хранителем королевских галерей, упоминает 497 картин в Уайтхолле, включая 28 полотен Тициана, 9 — Рафаэля, 11 — Корреджо, 11 — Хольбайна, 16 — Джулио Романо, 7 — Пармиджано, 7 — Рубенса, 7 — Тинторетто, 3 — Рембрандта, 16 — ван Дейка, 4 — Паоло Веронезе и 2 — Леонардо да Винчи [F]. Карл приобрел в 1627 году собрание картин, принадлежавшее герцогу Мантуанскому, за 18 280 фунтов 12 шиллингов 8 пенсов; и многие иностранные дворы преподносили в дар королю Англии редкие и ценные полотна. Доброму примеру своего господина последовала некоторая часть знати, и герцог Букингемский, граф Сомерсет, граф Пембрук и граф Арундел были щедрыми меценатами искусства. Последний собрал благородную коллекцию статуй и рисунков; некоторые из рисунков находятся в Британском музее, а многие скульптуры — в Оксфорде. Карл тщетно приглашал Альбани посетить Англию, но в 1629 году РУБЕНС прибыл в качестве конфиденциального дипломатического представителя эрцгерцогини Изабеллы, инфанты Испанской, и был уговорен остаться примерно на девять месяцев. Король с удовольствием чествовал великого живописца и возвел его в рыцарское достоинство. Во время своего пребывания в Англии Рубенс, среди прочих работ, написал свою аллегорическую картину «Мир и война» (Национальная галерея); «Святой Георгий» (Букингемский дворец); «Успение Пресвятой Богородицы» для графа Арундела; а также эскизы для плафона Уайтхолла. Влияние этого кратковременного пребывания оказалось весьма заметным, и за ним последовало влияние...

АНТОНИ ВАН ДЕЙК (1599—1641), уроженец Антверпена, после недолгого и неудачного визита в Англию вернулся туда и в 1632 году был назначен придворным живописцем. Карл I возвел его в рыцарское достоинство в 1632 году. Его влияние сказалось на портретистах, живших столетием позже, и сохранялось вплоть до появления Рейнольдса. Лучшие картины Ван Дейка находятся у британской короны и частных коллекционеров в Англии. Один знаменитый «Портрет Карла I» хранится в Лувре, а другой — в Эрмитаже в Санкт-Петербурге. Картина «Трое детей Карла I» входит в число его работ в Виндзорском замке. В Национальной галерее лучшим образцом искусства Ван Дейка является «Император Феодосий и святой Амвросий», № 50. «Гевартиус», № 52, по-видимому, принадлежит кисти Рубенса. Великолепные портреты работы Ван Дейка находятся во многих частных галереях.

Герард ван Хонтхорст (1590—1656), уроженец Утрехта, провел несколько лет в Англии, писал портреты Карла I и его придворных, а также давал уроки его дочери Елизавете, впоследствии ставшей королевой Богемии.

УИЛЬЯМ ДОБСОН (1610—1646), карлик, был учеником Обзорак или сэра Роберта Пика, малоизвестного живописца и торговца картинами, и научился копировать Ван Дейка столь точно, что привлек внимание великого мастера, который представил его королю. После смерти своего покровителя он стал королевским живописцем (Serjeant-Painter) и камердинером опочивальни. Его карьера, как и он сам, была недолгой. Когда разразилась Гражданская война, Добсон оказался в тюрьме за долги и умер за три года до казни своего августейшего государя. Его портреты часто принимают за работы Ван Дейка. В Хэмптон-корте находится прекрасный портрет самого художника с женой. «Усекновение главы святого Иоанна Крестителя», напоминающее работы Хонтхорста, хранится в Уилтон-хаусе; а портрет поэта Кливленда находится в собрании Элсмир. Несколько портретов работы Добсона экспонировались на Национальной портретной выставке и в собраниях произведений «старых мастеров» в Берлингтон-хаусе.
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Графиня Девонширская. Работа ВАН ДЕЙКА. С гравюры П. Ломбарта.


ДЖОРДЖ ДЖЕЙМОСОН (1586—1644), сын абердинского архитектора, назван Каннингемом «шотландским Ван Дейком». Он учился за рубежом у Рубенса вместе с Ван Дейком и в 1628 году начал успешную карьеру в Шотландии. Он написал портрет Карла I в 1633 году, когда король посетил эту страну. Джеймосон также писал исторические картины, пейзажи и сюжеты на библейские темы. Во время борьбы короля с парламентом искусства не могли не прийти в упадок. Некоторые крупные коллекционеры бежали на континентальную часть Европы, где не один из них существовал за счет продажи портативных произведений искусства, таких как медали. Парламент распорядился выставить на аукцион обстановку королевских дворцов и содержимое картинных галерей, а вырученные средства направить на покрытие расходов на войну в Ирландии и на Севере. По распоряжению Палаты общин от 1645 года все картины и статуи в Йорк-хаусе с изображением Девы Марии подлежали немедленному уничтожению как порождающие суеверия. Хотя искусство в представлении англичан того времени было посвящено чему угодно, кроме религиозных целей, и многие его проявления были крайне непристойными и позорными или, в лучшем случае, шокирующими для непривычного глаза, эти приказы выполнялись не повсеместно. Многие картины были куплены иностранными монархами, некоторые — кавалерами, другие — пуританами, среди которых полковник Хатчинсон был крупным покупателем. Кромвель, став Протектором, остановил все продажи королевских картин и имущества. Мы обязаны ему сохранением картонов Рафаэля. Комиссары оценили их в 300 фунтов стерлингов и приказали продать, но Кромвель остановил продажу. В царствование Карла II эти картоны были бы потеряны для Англии; король предлагал продать их Барийону, министру Людовика XIV, и только благодаря лорду Данби продажу удалось предотвратить. Кромвель нанял в качестве своего придворного живописца —
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Оливер Кромвель. Работа СЭРА ПИТЕРА ЛЕЛИ. В палаццо Питти, Флоренция.


РОБЕРТ УОКЕР, умерший в 1658 году. Протектор настаивал на том, чтобы бородавки и прыщи на его лице были изображены правдиво, и отдал строгие распоряжения как Уокеру, так и сэру Питеру Лели не льстить ему. Один из портретов Кромвеля работы Уокера находится в Уорикском замке. Несколько прекрасных примеров его мастерства хранятся в Национальной портретной галерее. Реставрация неблагоприятно отразилась на изобразительном искусстве. Карл II не имел ни вкуса к искусству, ни денег для поддержки художников. Безудержная распущенность двора осквернила студию точно так же, как и сцену; а самыми популярными картинами были портреты распутников и гуляк, роившихся вокруг короля.

Сэр ПИТЕР ЛЕЛИ (1618—1680), урожденный ван дер Фас, был весьма искусным придворным живописцем, некоторые из лучших работ которого могут соперничать с творениями Ван Дейка. Он приехал в Англию в 1643 году и успешно занимался своим искусством при Карле I, Протекторате и Карле II. Уолпол говорил о нимфах Лели, что они «обычно возлежит на дерне и слишком вольны и величественны, чтобы принимать их за кого-либо, кроме фрейлин».

Известная коллекция портретов работы Лели в Хэмптон-корте включает, помимо прочих, портреты герцогини Ричмонд; графини Рочестер; миссис Миддлтон, знаменитой красавицы; графини Нортумберленд; герцогини Кливленд в образе Минервы; графини де Граммон и Джейн Келлауэй в образе Дианы (ошибочно названной принцессой Марией). Портрет миссис Миддлтон работы Лели в Национальной портретной галерее исключительно хорош. Лели упал замертво перед своим мольбертом во время работы над портретом вдовствующей герцогини Сомерсет 30 ноября 1680 года.

В это царствование работало несколько английских художников.

ГЕНРИ АНДЕРТОН (1630 — после 1665) был портретистом, состоявшим при дворе. ИЗАК ФУЛЛЕР (1606—1672) писал портреты и аллегорические картины. Его описывают как человека экстравагантного и склонного к бурлеску в своих вкусах и манерах, и его работы несут на себе печать этого характера. Эпиграмма на «Пьяного пьянчугу» гласит следующее:—


"His head doth on his shoulder lean,


His eyes are sunk, and hardly seen;


Who sees this sot in his own colour


Is apt to say, ''twas done by Fuller.'"





ДЖОН ГРИНХИЛЛ (1649—1676) был самым знаменитым учеником Лели. РОБЕРТ СТРИТЕР (1624—1680) был назначен королевским живописцем Карла II и писал пейзажи и исторические полотна. Его работы до сих пор сохранились в Театре Шелдона в Оксфорде, но мы не можем разделить похвалу, воздаваемую им стихотворцем, который говорит —


"That future ages must confess they owe


To Streater more than Michael Angelo."





Самый восхитительный из сплетников, Самюэль Пипс, многое может рассказать об искусстве, в котором он был далеко не последним критиком. Записывая 1 февраля 1688 года, Пипс отметил: «Меня отвезли к мистеру Стритеру, знаменитому историческому живописцу, о котором я часто слышал, но никогда прежде не видел; и там я застал его, доктора Рена и нескольких знатоков, рассматривающих картины, которые он пишет для нового театра в Оксфорде; и в самом деле, они выглядят очень красиво, а остальные считают их лучше работ Рубенса в Банкет-хаусе в Уайтхолле, но я так не считаю полностью. Однако они несомненно будут весьма благородны; и я чрезвычайно рад выпавшему мне счастью увидеть этого человека и его работу, которая весьма знаменита, а сам он — очень вежливый маленький человек, хромой, но живущий весьма извально».

САМУЭЛЬ КУПЕР (1609—1672) был мастером миниатюрной живописи высокого уровня, чье искусство свидетельствовало о влиянии Ван Дейка; у герцога Баклю хранятся два его знаменитых незаконченных портрета Протектора и целое созвездие других работ этого рода. Пипс, говоря о портретисте по имени ДЖОН ХЕЙЛС, о котором он был высокого мнения, заметил: «Он также уговорил меня заказать Куперу портрет моей жены, и хотя это обошлось дороже 30 фунтов, я все же сделаю его». Он называл Купера «миниатюристом» и несколько раз упоминал его в своем «Дневнике». После смерти сэра Питера Лели новым популярным придворным живописцем стал другой иностранец. Им был —

Сэр ГОДФРИ КНЕЛЛЕР (1648—1723), уроженец Любека, приехавший к двору Карла II в 1674 году и сохранивший популярность в правление Якова II, Вильгельма III и Анны, дожил до того, что написал портрет Георга I. Работы Кнеллера — главным образом портреты. Среди них бесценна знаменитая серия портретов выдающихся людей «Кит-Кат». Его портрет своего соотечественника Гринлинга Гиббонса — одна из лучших его картин. Он был модным живописцем эпохи, и в его искусстве запечатлены короли и прекрасные дамы, острословы и государственные деятели. Драйден был среди его натурщиков, и поэт оставил следующие похвалы художнику:—


"Such are thy pictures, Kneller! such thy skill,


That nature seems obedient to thy will;


Comes out and meets thy pencil in the draught,


Lives there, and wants but words to speak the thought."
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Скульптор Гринлинг Гиббонс. Работа ГОДФРИ КНЕЛЛЕРА.


Популярность аллегорической живописи сильно мешала прогрессу английского искусства. Природа уступила место обнаженным богам и невозможным пастушкам, которых рисовали на стенах и потолках по цене за квадратный фут. Карл II, вероятно, приобрел вкус к подобной живописи за рубежом, и она сохраняла популярность в течение значительного времени. Фуэсли говорил: «Карл II, имея в своем распоряжении картоны и видя перед собой великолепие Уайтхолла, позволил Веррио осквернить стены своих дворцов или унизил Лели до написания Кимонов и Ифигений своего двора, тогда как манера Кнеллера полностью стерла то немногое, что могло остаться от вкуса у его преемников. Немецкому Лели и его преемнику Кнеллеру суждено было заложить основы манеры, которая, претендуя на соединение портрета с историей, почти на столетие повернула назад развитие обоих жанров; толпа пастухов и пастушек в ниспадающих париках и уложенных локонах, взъерошенные Эндимионы, убогие Юноны, увядшие Гебы, угрюмые Аллегро и усмехающиеся Пенсеросо вытесняют пристойность и характер». Мы можем видеть триумф аллегории над природой в полном великолепии во дворце Хэмптон-корт. Главным среди художников этого направления был Антонио Веррио (1634—1707), получивший от Карла II 10 000 фунтов стерлингов за роспись Виндзорского замка. ЛУИ ЛАГЕРР (1663—1721) работал вместе с Веррио и продолжал аналогичную работу после смерти Веррио. Его лучшие работы находятся в Бленхейме. В последние годы Лагерр нашел помощника в лице СЭРА ДЖЕЙМСА ТОРНХИЛЛА (1676—1734), декорации которого превосходят работы Веррио или Лагерра. Его главные произведения находятся в куполе собора Святого Павла, Большом зале Гринвичского госпиталя, одной из комнат Хэмптон-корта и парадном зале Бленхеймского дворца. Торнхилл был возведен в рыцарское достоинство Георгом I, став первым английским художником, удостоенным этой чести, и заседал в парламенте от своего родного города Мелкомб-Реджис. Пожалуй, самый долговечный факт о нем заключается в том, что он был теверем Хогарта. Уолпол сказал о царствовании Георга I: «Ни одно царствование с тех пор, как искусство пользовалось хоть каким-то уважением, не породило меньше работ, заслуживающих внимания потомства». Не только в Англии дремало искусство. Фламандская, голландская и испанская школы отошли от блеска своего периода XVII века. В Италии искусство увяло вместе с последними представителями болонской школы. Во Франции были свои оригинальные художники, но не самого высокого порядка.

Прежде чем перейти к эпохе Хогарта и созданию английской школы, мы можем упомянуть несколько имен художников, работавших в Англии. Это были ДЖОН РИЛИ (1646—1691); ДЖЕЙМС ПАРМЕНТЬЕ (1658—1730); УИЛЬЯМ АЙКМЕН (1682—1731); МЭРИ БИЛ (1632—1697); ДЖОН КЛОСТЕРМАНН (1656—1713); МАЙКЛ ДАЛЬ (1656—1743); Герард фон Сост (1637—1681); ДЖОН ВАНДЕРБАНК (1694?—1739); УИЛЬЯМ ВИССИНГ (1656—1687); Джозеф Майкл Райт (1625?—1700?), ученик Джеймосона; ДЖОНАТАН РИЧАРДСОН (1665—1745), ученик Рилий; ЧАРЛЬЗ ДЖЕРВАС (1675—1739), последователь Кнеллера и друг Поупа, который с угодливой лестью того времени сравнивал его с Зевксисом. ДЖОРДЖ КНАПТОН (1698—1778) был известен своими портретами пастелью; большая групповая работа маслом, изображающая принцессу Уэльскую с семьей его кисти, находится в Хэмптон-корте.

В середине XVIII века ТОМАС ХАДСОН (1701—1779) стал модным портретистом. Его главное сохраняющееся основание для славы заключается в том, что он был первым учителем Джошуа Рейнольдса. ФРАНСИС ХЕЙМАН (1708—1776) прожил достаточно долго, чтобы записать себя в числе первых членов Королевской академии (R.A.). Его «Обнаружение Моисея» можно увидеть в больнице для подкидышей; а его собственный портрет — в Национальной портретной галерее. Похоже, он пользовался большим уважением и, среди прочего, исполнил ряд работ для садов Воксхолл. Его слава теперь почти так же угасла, как и фонари этого некогда знаменитого развлекательного места.
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ГЛАВА III. АНГЛИЙСКОЕ ИСКУССТВО В XVIII ВЕКЕ — УИЛЬЯМ ХОГАРТ.



ДО СИХ ПОР мы видели, что живопись в Англии ограничивалась иностранными художниками или уроженцами страны, которые более или менее раболепно их копировали. Мы также видели, что многие английские художники конца XVII века были скорее декораторами, чем артистами, которые, отринув всякую правду и природу, покрывали стены и потолки домов ухмыляющимися пастушками и невозможными божествами. Время перемен, однако, пришло, а вместе с ним и человек, которому суждено было стать первым оригинальным живописцем своей страны. Именно простому Уильяму Хогарту, сыну школьного учителя из Камберленда, ученику гравера по серебру Эллиса Гэмбла, мы обязаны зарождением английской школы живописи. Термин «школа живописи», впрочем, едва ли верен, так как Хогарт не основал никакой школы, да и не существовало таковой в Англии вплоть до самого недавнего времени. Скорее следует сказать, что Хогарт был первым английским художником, который отказался от истощенных условностей в пользу широкой правдивости и оригинальной мысли, и тем самым проложил путь к новой жизни в искусстве. Человек, который смеялся над «черными мастерами», как он называл художников самых популярных произведений того периода, и который заявлял, что копировать чужие картины — все равно что переливать вино из одного сосуда в другой, каковой процесс не повышает качества и позволяет улетучиться аромату, — естественно, воспринимался как чудовищный новатор. Как и все реформаторы, Хогарт должен был преодолевать оппозицию и насмешки. Но он осмелился мыслить самостоятельно, и в этом мужестве заключался секрет успеха.
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Уильям Хогарт и его собака Трамп. Работа ХОГАРТА. В Национальной галерее.


УИЛЬЯМ ХОГАРТ родился в 1697 году в Шип-Корт на Олд-Бейли, неподалеку от Ладгейт-хилл, в доме, который был снесен в 1862 году. Его отец, получивший хорошее образование в Сент-Бисе, держал школу в Шип-Корт и искал работу у книготорговцев. Но, как и многие другие бедные ученые люди, он не мог заработать на жизнь и умер разочарованным. Проучившись некоторое время в школе, Уильям Хогарт, предупрежденный примером отца, решил заняться ремеслом, а не литературой, и поступил в ученики, вероятно, в 1711 году к Эллису Гэмблу, серебряному дел мастеру из Кранборн-аллеи. Здесь, хотя его рисунки и гравюры ограничивались главным образом геральдическими знаками и тому подобным, молодой художник приобрел точность касания, к которой добавил правдивость рисунка и подготовил себя к изображению той лондонской жизни, которая должна была снабдить его моделями для его искусства. Он рассказывает нам, как решил выйти на более широкое поле, чем просто гравировка по серебру, хотя в возрасте двадцати лет гравировать собственные рисунки на меди было пределом его мечты. Мужчины и женщины, толкавшие его на лондонских улицах или проезжавшие мимо в каретах, были его моделями. Помимо острейшей наблюдательности и сардонического, сочувствующего и жалостливого юмора, он обладал удивительно точной и цепкой памятью, которая позволяла ему запечатлеть лицо или форму в уме и воспроизводить их на досуге. Изредка, если какое-то очень привлекательное или странное лицо поражало его воображение, он зарисовывал его на ногте большого пальца, а оттуда переносил дальше. Хогарт говорит нам, что «вместо того чтобы обременять память заплесневелыми правилами или утомлять глаз копированием сухих или поврежденных картин, я всегда находил изучение природы кратчайшим и безопаснейшим путем к познанию моего искусства». Таким образом, наблюдал ли он за «высшим светом», направляющимся ко двору, или смешивался с полуночными оргиями в таверне, Хогарт накапливал портреты, которым предстояло появиться: одни в шелках и атласе, как в «Модном браке», другие среди комизма «Улицы Пива» и нищеты «Переулка Джина». Ученичество Хогарта закончилось, вероятно, в 1718 году; мы находим его изучающим рисунок с натуры в Академии в Сент-Мартинс-Лейн. В 1721 году он опубликовал «Эмблематический эстамп о Южноморской (афере)», который продавался по шиллингу за копию и, хотя лишен сардонического юмора, отличавшего его более поздние работы, обнаруживает обещание того, что должно было последовать. В том же году была опубликована «Лотерея». В 1724 году он выгравировал «Маскарады и оперы» — сатиру, изображающую «высший свет», стекающийся на маскарад и ведомый фигурой в шутовском колпаке на голове и с орденом Подвязки на ноге. Эта гравюра восхитила публику, которую она высмеивала, и Хогарт понес большие убытки из-за пиратских копий его работы. Он нанимался к книготорговцам для иллюстрирования книг гравюрами и фронтисписами. В «Путешествиях де Моттре» (1723) имеется восемнадцать иллюстраций Хогарта, семь — в «Золотом осле Апулея» (1724) и пять фронтисписов — в «Кассандре» (1725). Уолпол говорит, пожалуй, слишком сурово, что «в этих ранних пластинах не брезжило никаких признаков гениальности». В 1726 году было опубликовано, помимо его двенадцати больших хорошо известных гравюр, издание «Худибраса», иллюстрированное Хогартом семьюдесятью меньшими листами. Об этом Уолпол говорит: «Это была одна из его работ, выделивших его как человека выше среднего; однако в том, что сделало его тогда заметным, меня теперь удивляет столь малое количество юмора в предприятии, столь близком его талантам». Проекты Хогарта не столь остроумны, как стихи Батлера, но мы должны помнить, что художник никогда не видел людей, живущих и действующих так, как они описаны в поэме; они не были похожи на тех людей, с которых он делал ежедневные зарисовки. В этот период тому, кто осмеливался быть оригинальным и высмеивать своих соседей, приходилось нелегко. Цену, придаваемую его труду в те ранние дни, можно оценить, когда мы читаем, что Дж. Боулз из «Черной лошади» на Корнхилле покровительствовал Хогарту настолько, что предложил ему полкроуны за фунт веса за только что выполненную медную доску. В 1727 году мы обнаруживаем некоего обойщика по имени Моррис, отказавшегося платить тридцать фунтов художнику, поскольку тот, по мнению Морриса, не сумел выполнить изображение «Элемента Земли» в качестве рисунка для гобелена «должным ремесленным образом». В протоколах записано, что вердикт был вынесен в пользу Хогарта, которому заплатили 20 фунтов за работу и 10 фунтов за материалы. В 1730 году Хогарт тайно обвенчался в старой церкви Паддингтона с Джейн, единственной дочерью сэра Джеймса Торнхилла, королевского живописца. Он бывал в студии Торнхилла, но что было большим магнитом — искусство придворного живописца или лицо его дочери, — мы не знаем. Нет сомнений, что техника Хогарта изучалась по картинам Торнхилла, а не Ватто или Шардена, как предполагалось. Хогарт писал портреты за много лет до 1730 года. Мистер Редгрейв в своем «Столетии художников» описывает настенные росписи в доме № 75 на Дин-стрит в Сохо, который, как говорят, был резиденцией сэра Джеймса Торнхилла. Некоторые фигуры здесь вполне в хогартовском стиле, особенно чернокожий в тюрбане, знакомый образ из «Модного брака». Некоторое время после женитьбы Хогарт ограничивался написанием портретов и жанровых сцен («conversation pieces»), за которые ему хорошо платили, хотя Уолпол заявляет, что это «было самое неподходящее занятие для человека, чьим призванием определенно не было лесть». Правдивость, однако, ценнее в портрете, чем лесть, и мы неизменно находим ее в портретах самого Хогарта: одном в Национальной галерее и на портрете капитана Корема в приюте для подкидышей. В 1734 году Хогарт опубликовал первую из тех удивительных непроизнесенных проповедей против порока и глупости — «Карьеру проститутки», за которой сразу же последовала «Карьера мотовства», вышедшая в 1735 году. «Карьера проститутки» в шести листах встретила восторженный прием; это было смелое новаторство против холодного напыщенного стиля того дня, и ее страшная реальность взволновала сердца всех зрителей. «Карьера мотовства» в восьми листах была едва ли столь популярна, и приверженцы того рода искусства, который высмеивал Хогарт, находили много изъянов у реформатора. Хогарт теперь был человеком важным, и некогда неизвестный и борющийся за выживание художник стал притчей во языцех у всего города. «Спящая паства» — это сатира на тяжеловесных проповедников и равнодушных прихожан того периода. «Бедный поэт» и «Полуночная современная беседа» вскоре последовали за ними. Последняя, в которой большинство фигур являются реальными портретами, считается в Германии и Франции лучшей отдельной работой этого мастера. В надлежащее время появились «Разъяренный музыкант», о котором кто-то из острословов того времени заметил, что «от одного взгляда на него глохнешь», и «Бродячие актрисы», которые Аллан Каннингем описывает как «одну из самых образных и забавных работ Хогарта». [G]

Одной из лучших жизненных историй Хогарта является «Модный брак», оригиналы картин которого находятся в Национальной галерее; они появились в гравюрах в 1745 году. Эти известные картины иллюстрируют историю брака без любви, где родители жертвуют своими детьми: один ради звания, другой ради денег. Мистер Редгрейв («Столетие художников») говорит нам, что «новизна работы Хогарта заключалась в том, что живописец был изобретателем собственной драмы, а также художником, и в том, как все части подчинены драматическому целому: каждая картина зависит от другой, а все детали иллюстрируют законченное произведение. Одни и те же персонажи повторяются снова и снова, двигаясь в разных мизансценах сменяющимися страстями, и сквозь все проходит одна мораль, причем начало находит свое естественное завершение в конце». Некоторые из наиболее поразительных моментов сатиры картины Хогарта проявляются на заднем плане, как в первой картине «Модного брака», где работы «черных мастеров» представлены смехотворно, а потолок комнаты украшен неестественным изображением гибели египтян в Красном море. В 1750 году появился «Марш гвардейцев к Финчли», который «пропитан юмором и изобилует абсурдом». Первоначально он был посвящен Георгу I, но, согласно преданию, король обиделся на сатиру на своих гвардейцев и заявил: «Я ненавижу поэзию и живопись; ни то, ни другое никогда никому не приносило пользы». Несомненно то, что Хогарт был разочарован приемом своего творения и посвятил его королю Пруссии. Картина «Марш к Финчли» по выходе гравюры была разыграна в лотерею и досталась больнице для подкидышей. Мы можем лишь упомянуть некоторые из остальных работ, с помощью которых сатирик продолжал «разить на лету глупость». «Улица Пива» и «Переулок Джина» иллюстрируют преимущества употребления национального напитка и беды, следующие за употреблением джина. «Петушиные бои» представляют сцену, весьма распространенную в те дни, и содержат много портретов. «Выборы» — это серия из четырех сцен, опубликованных между 1755 и 1758 годами, в которых прекрасно представлены все разнообразные пороки, нравы и страсти предвыборной борьбы. Картины этой серии находятся в Музее сэра Джона Соуна на Линкольнс-Инн-Филдс.

Последние годы Хогарта были омрачены ссорами, среди которых наиболее памятны распри с Черчиллем и Уилксом. Публикация в 1753 году его замечательной книги под названием «Анализ красоты», в которой Хогарт пытался доказать, что извивающаяся линия есть Линия Красоты, вызвала множество неблагожелательных отзывов и ожесточенных нападок, к которым живописец не мог относиться спокойно. Он был дополнительно раздосадован критикой в адрес его картины «Сигизмунда», ныне находящейся в Национальной галерее, которую он написал в 1759 году для сэра Ричарда Гровенора и которая была возвращена ему обратно. За два года до этого Хогарт был назначен королевским живописцем. Ему не довелось долго занимать эту должность; 26 октября 1764 года рука, так правдиво и в то же время с таким юмором разоблачавшая пороки и глупости своего времени, перестала двигаться. Хогарт умер в своем доме на Лестер-филдс; он был похоронен на кладбище в Чивике, где на его памятнике стоит эта эпитафия Гаррика:—


"Farewel, great Painter of Mankind!


Who reached the noblest point of Art;


Whose pictured Morals charm the Mind,


And through the Eye correct the Heart.


If Genius fire thee, Reader, stay;


If Nature touch thee, drop a Tear;


If neither move thee, turn away,


For HOGARTH'S honour'd dust lies here."





И все же именно об этом человеке Уолпол говорит, что «как художник он обладает ничтожными заслугами». Чарльз Лэмб мудро замечает в своем прекрасном эссе «О гении и характере Хогарта», что его главной задачей отнюдь не было вызывать смех». О его гравюрах он пишет: «Серия более суровых сатир (ибо они не столько комедии, с которыми их сравнивали, сколько сильные и мужественные сатиры), менее примешанных к чему-либо чисто забавному, никогда не была написана на бумаге или выгравирована на меди. Они напоминают Ювенала или сатирические штрихи в „Тимоне Афинском“».
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ГЛАВА IV. КОРОЛЕВСКАЯ АКАДЕМИЯ И ЕЕ ВЛИЯНИЕ.



ХОГАРТ был первым оригинальным живописцем Англии, и он был слишком оригинален, чтобы копировать или быть скопированным; но он не основал никакой школы. Что он сделал, так это приоткрыл занавес и показал свет природы тем, кто до сих пор довольствовался блужданием среди экстравагантностей аллегории или снов мифологии. Прогрессу английского искусства мешали два обстоятельства: отсутствие признанной академии, где можно было бы вести систему изучения искусства и где предлагались бы награды за успехи, а также отсутствие публичной выставки, где художники могли бы выставлять свои работы или учиться друг у друга. В Англии не было мастеров в надлежащем смысле слова, а следовательно, не было и учеников. Вместо того чтобы собирать вокруг себя студентов по континентальной системе ателье, живописцы в Англии имели учеников, которых нанимали растирать краски, чистить кисти и готовить холсты. Такие ученики могли стать механическими копиистами своих работодателей. Тем не менее, такова была система, по которой воспитывались все ученики всех великих итальянских мастеров, некоторые из которых в свою очередь стали великими мастерами. Время от времени предпринимались попытки восполнить нехватку признанной системы художественного обучения в Лондоне. Сэр Бальтазар Гербьер открыл школу рисунка в Уайтфрайарз еще во времена Карла I; Ван Дейк поощрял подобные занятия в своем доме в Блекфрайарз; герцог Ричмонд в 1758 году попытался создать школу в Прайори-Гарден, Вестминстер; сэр Годфри Кнеллер поддерживал академию рисунка и живописи в своем доме на Грейт-Куин-стрит до своей смерти в 1723 году; другое общество существовало в Грейхаунд-Корт на Арундел-стрит до 1738 года, когда члены присоединились к Академии Сент-Мартинс-Лейн. Это были, как и последующие, школы рисунка и живописи под руководством признанных учителей, но не являющиеся ни награждающими почестями, ни благотворительными, ни репрезентативными органами. Каждый ученик платил за использование моделей и помещений, за исключением тех, что предоставлялись герцогом Ричмондом своим гостям. В 1724 году сэр Джеймс Торнхилл открыл художественную академию в своем доме на Джеймс-стрит в Ковент-Гардене; она существовала до его смерти в 1734 году; он подал премьер-министру лорду Галифаксу идею создания Королевской академии. Вандербанк некоторое время держал школу с живыми намоделями в заброшенной пресвитерианской часовне. Уильям Шипли содержал художественную академию в Сент-Мартинс-Лейн в течение тридцати лет, и мы знаем, что Хогарт учился там. Но ни у одной из этих школ не было предписанной системы обучения. Отсутствие публичной выставки воспринималось художниками этого периода как великое несчастье. Хогарт же, который смотрел на художников своей страны с мрачной точки зрения, не верил в преобразующую силу академий или получающих жалование профессоров.

Помимо выставок Общества художников в 1760 и 1761 годах, для каталога которых Хогарт разработал фронтиспис и концовку, первой публичной выставкой картин была выставка вывесок, организованная Хогартом и Б. Торнтоном в 1762 году. Однако импульс, который успех Хогарта дал отечественному искусству, вскоре стал заметен; а Общество искусств и Общество дилетантов поощряли молодых живописцев, выдавая призы и предлагая создание гильдии или братства художников. Первые частные выставки картин проходили в больницах для подкидышей и Святого Варфоломея, которым Хогарт и некоторые ведущие живописцы того времени подарили свои работы. Это произошло в 1746 году. В 1761 году Общество художников раскололось надвое, и новый орган, Свободное общество, остался в Адельфи. Общество художников переехало в Спринг-Гарденс и в 1765 году получило хартию о корпорации: с тех пор оно стало называться Инкорпорированным обществом. Из-за неумелого управления и последовавших за этим разногласий в этом органе возникла Королевская академия художеств, основанная Георгом III 10 декабря 1768 года, хотя и без королевской хартии о корпорации. Это заведение, которому предстояло оказать столь заметное влияние на искусство Англии, восполнило две потребности — определенную систему обучения и выставку заслуженных работ.

Прежде чем отметить трех выдающихся художников, которые знаменуют новую эру в английской живописи и стали членами новой Академии, мы должны сказать о других, которые оказали определенное влияние на мир искусства. Аллан Рамзи (1713—1784) считался одним из лучших портретистов своего времени. Он был сыном поэта Аллана Рамзи и родился в Эдинбурге. После учебы в Италии он приехал в Лондон и обосновался там, часто навещая Эдинбург. Уолпол особо хвалит его женские портреты, отдавая некоторым из них предпочтение перед работами Рейнольдса. В 1767 году Рамзи был назначен живописцем Георга III, и его портреты короля и королевы Шарлотты до сих пор находятся в Кенсингтоне. Как человек литературных вкусов и больших заслуг, Аллан Рамзи был удостоен похвал доктора Джонсона и сэра Джошуа Рейнольдса. На выставке 1862 года экспонировался портрет герцога Аргайла кисти Рамзи. Портретная живопись по-прежнему оставалась популярной ветвью искусства в Англии, и влияние Хогарта не привело к продвижению в сторону изучения пейзажа. Среди тех, однако, кто попытался это сделать, был ДЖОРДЖ ЛАМБЕРТ (1710—1765), декоратор и основатель «Клуба бифштексов». Последнее отличие заставляет помнить о нем, в то время как его пейзажи в манере Пуссена преданы забвению. Уильям Смит (1707—1764), ДЖОРДЖ СМИТ (1714—1776), ДЖОН СМИТ (1717—1764), обычно известные как Смиты из Чичестера, были очень популярны в свое время. Они писали пейзажи по мотивам окрестностей Чичестера, но придавали им чужеродный и неестественный вид, подражая Клоду и Пуссену. Хотя они оказали значительное влияние на английскую пейзажную живопись, мы не можем удивляться популярности этих художников, если вспомним, насколько совершенно бесплодной оставалась эта ветвь искусства в Англии. Питер Монами (1670?—1749) был маринистом школы ван де Велде, чьим учеником он, возможно, являлся. Морской пейзаж его работы в Хэмптон-корте (№ 915) показывает, что он был художником высокого порядка. Портреты Монами и его покровителя находятся на картине Хогарта в Ноусли. Самюэль Скотт (1710?—1772) был другом Хогарта и маринистом в манере ван де Велде. Уолпол считал его «первым живописцем своего века, чьи работы будут очаровывать в любую эпоху». Однако в нынешнюю эпоху они перестали это делать. Другим маринистом был ЧАРЛЬЗ БРУКИНГ (1723—1759), одно из произведений которого находится в Хэмптон-корте. Он иногда работал совместно с ДОМИНИКОМ СЕРРЕМОМ (1722—1793), королевским академиком (уроженцем Гаскони), чьи четыре большие картины «Военно-морской смотр в Портсмуте», написанные для Георга III, также находятся в Хэмптон-корте. Работы Доминика Серреса путали с работами его сына ДЖОНА ТОМАСА СЕРРЕСА (1759—1825), который был гораздо более сильным художником, чем его отец.

Мы переходим к рассказу о трех знаменитых художниках, которые, будучи уже известными, стали членами Королевской академии — Уилсоне, Рейнольдсе и Гейнсборо. История РИЧАРДА УИЛСОНА (1713—1782) — это история разочарованного человека. Родился в Пайнегасе, Монтгомершир, в семье местного священника. Ранняя страсть Уилсона к рисованию привлекла внимание сэра Джорджа Уинна, который познакомил его с неким Райтом, портретистом в Лондоне. Следуя популярному в его время направлению искусства, Уилсон со временем стал портретистом, и хотя о его портретах ничего примечательного не известно, ему удавалось зарабатывать на жизнь. В 1749 году он посетил Италию, и в ожидании встречи с пейзажистом Цуккарелли, как говорят, зарисовывал вид из открытого окна. Итальянец посоветовал англичанину впредь посвятить себя пейзажам, и Уилсон последовал его совету. После шестилетнего пребывания в Италии, за время которого он проникся красотами этой страны, Уилсон вернулся в Англию в 1755 году и обнаружил, что Цуккарелли обоготворяют, в то время как им самим пренебрегают. Его «Ниоба», один из вариантов которой находится в Национальной галерее, экспонировалась на выставке коллекции Общества художников в Спринг-Гарденс в 1760 году и произвела большое впечатление, но в целом его картины, бесконечно превосходившие простые декорации итальянца, подвергались критике и неблагоприятно сравнивались с работами Цуккарелли; по-настоящему Уилсона оценили лишь спустя долгое время после его смерти. Он часто был вынужден продавать свои картины ростовщикам, которые, как говорят, не могли перепродать их снова. Бедность и пренебрежение ожесточили характер художника, сделав его раздражительным и безрассудным. У него было много врагов, и даже сэр Джошуа Рейнольдс обошелся с ним несправедливо. Уилсон был одним из тридцати шести первоначальных членов Королевской академии и в 1776 году подал заявление на получение поста библиотекаря этого заведения, каковой получил; небольшое жалованье помогало боровшемуся с нуждой человеку выжить. Последние годы его жизни были скрашены лучшей судьбой. Брат оставил ему наследство, и в 1780 году Уилсон удалился в приятный дом в Лланберисе, Карнарвон, где умер два года спустя. Мистер Редгрейв говорит о нем: «Нашему соотечественнику причитается следующая хвала: наше пейзажное искусство, которое до тех пор заимствовалось из более низкой голландской школы, следуя его великому примеру, с тех пор искало вдохновения в Италии; он доказал способность отечественного искусства соперничать и на этом поприще с искусством чужеземца и подготовил путь для грядущих людей, которые, избрав Природу своей госпожой, были готовы оставить все и следовать за ней». Уилсон часто повторял свои более успешные картины. «Развалины виллы Мецената в Тиволи» (Национальная галерея) были написаны им пять раз. В той же галерее находятся «Гибель детей Ниобы», «Пейзаж с фигурами», три «Вида в Италии», «Озеро Аверно с Неаполитанским заливом на заднем плане» и др. В собрании герцога Вестминстерского находятся «Аполлон и времена года» и «Река Ди». Уилсон, как и многие другие гениальные люди, опередил свое время и однажды был вынужден спросить Бэрри, королевского академика, не знает ли тот кого-нибудь достаточно безумного, чтобы нанять пейзажиста, и если да, не порекомендует ли он его.
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Утро. Работа РИЧАРДА УИЛСОНА.


Удивительно не похожим на Уилсона по своей судьбе был художник той же школы по имени ДЖОРДЖ БАРРЕТ (1728?—1784), ирландец, начавший жизнь с раскрашивания эстампов для дублинского издателя и ставший популярным пейзажистом своего времени, получавшим огромные суммы за свои картины, в то время как Уилсон едва мог купить хлеб. Поддерживаемый Берком, который добился для него назначения мастером-живописцем в Челси-госпиталь, и получая за свои работы 2000 фунтов в год, Баррет умер бедным, а его некогда столь ценимые картины заброшены, в то время как произведения Уилсона теперь ценятся по заслугам. Другим художником, черпавшим вдохновение у Уилсона, был ЮЛИУС ЦЕЗАРЬ ИББЕТСОН (1759—1817), с большим успехом писавший пейзажи с коровами и фигурами, а также деревенские сценки.

ДЖОШУА РЕЙНОЛЬДС (1723—1792) родился в Плимптоне, графство Девон, в семье священника, бывшего учителем в гимназии. Отец прочил его в врачи, но природа решила, что Джошуа Рейнольдс должен быть художником. Он предпочитал читать «Трактат о живописи» Ричардсона любой другой книге, и когда его склонность к искусству проявилась явственно, его отправили в Лондон учиться у Хадсона, модного портретиста того времени. Однако еще до этого молодой Рейнольдс изучил «Перспективу иезуитов» с таким успехом, что изумил отца, нарисовав плимптонскую школу. В Плимуте хранится портрет преподобного Томаса Смарта, домашнего учителя в семье лорда Эджкома, который, как считается, был написан Рейнольдсом в двенадцатилетнем возрасте. Именно в 1741 году Джошуа Рейнольдс начал обучение у Хадсона, и поскольку этот достойный муж мало чему мог его научить, для искусства было счастьем, что эта связь продлилась всего два года. Покинув студию Хадсона, Рейнольдс вернулся в Девоншир, но мы мало что знаем о его жизни там до 1746 года, когда умер его отец, а художник обосновался в Плимут-Доке (ныне Девонпорт) и писал портреты. Многие из этих ранних работ выдают скованность и отсутствие естественности, которым их автор, вероятно, научился у Хадсона. Посетив Лондон и побывав некоторое время в Сент-Мартинс-Лейн, квартале художников, Рейнольдс смог в 1749 году осуществить свое великое желание и отправиться за границу. Его друг командор Кеппел взял его с собой в Италию, и Рейнольдс, несвязанный и не испорченный механическими приемами своих соотечественников, изучал сокровища Италии, главным образом в Риме, и, не превращаясь в копииста, проникся красотами итальянской школы. Микеланджело был предметом его главного обожания, его имя чаще всего срывалось с его губ и звучало последним в его обращениях к Королевской академии. Страсть к цвету была отличительной чертой Рейнольдса, и использование им ярких и нестойких пигментов объясняет разрушение многих его лучших работ; он шутливо приговаривал, что «вышел из положения с честью» (буквально: с развевающимися знаменами). Несомненно, стремление соперничать в колорите с венецианцами заставляло Рейнольдса проводить многочисленные эксперименты, которые часто губительно сказывались на сохранности его картин. О нем говорили, что «он любил свои краски так, как другие люди любят своих детей». В 1752 году Рейнольдс вернулся в Англию и поселился в Лондоне — сначала на Сент-Мартинс-Лейн, затем на Ньюпорт-стрит и, наконец, в грандиозном доме на Лестер-филдс. Его путь был путем блестящего успеха. В его доме встречались остроумие и мудрость, а тяжеловесная ученость доктора Джонсона, красноречие Берка и фантазия Голдсмита объединились, чтобы воздать должное учтивому, мягкому живописцу, которого все любили и о котором Голдсмит писал:—


"His pencil was striking, resistless, and grand;


His manners were gentle, complying, and bland.


Still, born to improve us in every part—


His pencil our faces, his manners our heart."





Большинство лидеров высшего света и моды того времени позировали для портретов живописцу, который «читал души по лицам». В 1768 году Джошуа Рейнольдс был избран первым Президентом Королевской академии и возведен Георгом III в рыцарское достоинство. После смерти Рамзи он унаследовал должность придворного живописца. Его «Речи об искусстве», прочитанные в Королевской академии, отличались превосходным суждением и литературным мастерством. Некоторые полагали, что Джонсон и Берк помогали Рейнольдсу в сочинении этих лекций, но доктор с возмущением отверг такую помощь, заявив, что «сэр Джошуа Рейнольдс скорее заставит меня рисовать за него, чем писать за него». Меньшая почесть, но та, которая доставила ему величайшую радость, была оказана Рейнольдсу в 1773 году, когда его избрали мэрчиком его родного Плимптона. В том же году он выставил свою знаменитую «Девушку с земляникой», о которой говорил, что она является «одной из полудюжины оригинальных вещей», превзойти которую в своей жизненной работе не смог ни один человек. В 1789 году отказ зрения предупредил сэра Джошуа, что «наступает ночь, когда никто не может делать дело». Он скончался, полный лет и почестей, 23 февраля 1792 года и был похоронен рядом с сэром Кристофером Реном в соборе Святого Павла.
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Миссис Брэдилл. Работа РЕЙНОЛЬДСА. В собрании сэра Ричарда Уоллеса, баронета.




Рейнольдс был неутомимым тружеником. Он выставил в Королевской академии двести сорок пять картин, в среднем по одиннадцать ежегодно. В Национальной галерее находится двадцать три его полотна. Среди них «Святое Семейство» (№ 78), «Грации, украшающие герму Гименея» (79), «Младенец Самуил» (162), «Змея в траве» (885), «Робинетта» (892), а также портреты его самого, адмирала Кеппела, доктора Джонсона, Босуэлла, лорда Хитфилда и Георга IV в бытность принцем Уэльским. Мистер Раскин считает Рейнольдса «одним из семи колористов мира» и ставит его в один ряд с Тицианом, Джорджоне, Корреджо, Тинторетто, Веронезе и Тёрнером. Он также говорит: «Если рассматривать его как художника индивидуальности в человеческой форме и разуме, я считаю его, даже при нынешнем положении дел, князем портретистов. Тициана картины благороднее, а у Ван Дейка были более благородные сюжеты, но ни один из них не проникал столь тонко, как сэр Джошуа, в мелкие нюансы сердца и темперамента». [H]

Именно как «князь портретистов» сэр Джошуа останется в памяти потомков, хотя он создал более ста тридцати исторических или поэтических полотен. Братья Редгрейв, рассуждая о его таланте исторического живописца, заявляют, что, «несмотря на величие Рейнольдса как портретиста и прелесть его фантазийных сюжетов, он потерпел полное фиаско как исторический живописец. Принимая во внимание все достоинства "гармонии цвета", мы должны признать, что как в отношении формы, так и характера образы, выведенные в этих мрачных драмах, совершенно недостойны представлять изображенных в них лиц». Они утверждают, что в картине «Уголино» не удался образ свирепого графа, запертого в Башне Голода на берегах Арно, а дети из «Святого семейства» «по своему характеру и святости вполне могли бы поменяться местами с Купидоном, натягивающим тетиву, чтобы поразить своей стрелой нимфу». Ребенок, представляющий «Младенца Самуила», при всей своей прелести, общей для всех детей сэра Джошуа Рейнольдса, не имеет ни единой черты, которая отличала бы его как избранного для высоких и священных служений. Среди наиболее известных исторических и поэтических полотен этого мастера можно упомянуть следующие: «Макбет и ведьмы», «Кардинал Бофорт», «Геркулес, удушающий змей», написанный для императрицы России, и «Смерть Дидоны». Не менее знамениты в качестве портретов: «Миссис Сиддонс в образе Музы трагедии» (из собрания герцога Вестминстерского и Далиджской картинной галереи), «Гаррик между Трагедией и Комедией», «Девушка с клубникой», «Пастушок», «Маленькая девочка в чепце-мобкап» (Пенелопа Бутби), «Маленький герцог» и «Маленькая маркиза», а также множество других, рассеянных по галереям и покоям английской знати и джентри и ныне часто появляющихся на стенах Берлингтон-хауса по мере проведения каждой выставки «Старых мастеров».

ТОМАС ГЕЙНСБОРО (1727—1788), сын суконщика, родился в Садбери, в графстве Саффолк. Он рано проявил склонность к искусству и подолгу просиживал с альбомом среди лесов и ручьев вокруг Садбери. Его моделью была сама природа, и именно ей мы обязаны картинами, которые сделали его и Уилсона основоположниками нашей школы пейзажной живописи. Сведения о жизни этого мастера немногочисленны и не богаты событиями. В возрасте четырнадцати-пятнадцати лет отец отправил Томаса Гейнсборо в Лондон изучать искусство. Его первым учителем стал Гравело, французский гравёр большой оплотворенности, чьим урокам Гейнсборо, вероятно, многим был обязан. От него он перешел к Хайману в Академию Сент-Мартинс-Лейн — исключительно рисовальную школу. Гейнсборо начал свой путь в Хаттон-Гардене как портретист и пейзажист, но, за четыре года пребывания там не найдя особой поддержки, вернулся в родной город и вскоре женился на Маргарет Бёрр, которая попалась ему на глаза, когда он зарисовывал лес. Фигура дамы была добавлена на картину, и со временем та стала женой художника. Для столь беспечного человека, как Гейнсборо, ранний брак оказался благом, и сохранением многих его произведений мы обязаны рассудительности его жены. Обосновавшись в Ипсвиче, он начал приобретать известность. Филип Теккенери, комендант форта Лэндгард напротив Харивича, стал его первым покровителем и назойливо поддерживал дружбу, которая часто испытывала терпение художника. По его совету Гейнсборо написал вид форта Лэндгард (картина не сохранилась), привлекший к себе значительное внимание. В 1760 году он переехал в Бат и нашел там благоприятную почву для портретной живописи, хотя не оставлял и пейзаж. Четырнадцать лет спустя Гейнсборо, уже не будучи безвестным художником, приехал в Лондон и снял часть Шомберг-хауса на Пэлл-Мэлл. Теперь его почитали как соперника Рейнольдса в портрете и Уилсона в пейзаже. Однажды, когда Рейнольдс на академическом обеде провозгласил тост за своего соперника как за «величайшего пейзажиста современности», присутствовавший при этом Уилсон воскликнул: «Да, и величайшего портретиста тоже!» Будучи одним из членов-основателей Королевской академии художеств, Гейнсборо выставил в ее Галерее девяносто картин, но после 1783 года отказался участвовать в выставках, поскольку его портрет повесили не так, как он того желал. Человек вспыльчивый и импульсивный, он часто ссорился с Рейнольдсом, хотя эти споры никогда не принимали чересчур ожесточенного характера. Общепринято считать, что «Голубой мальчик» Гейнсборо был написан из чувства досады на Рейнольдса, дабы опровергнуть утверждение Президента о том, что синий цвет не следует использовать большими массами. Однако существовали и другие, более веские причины для создания этого знаменитого произведения, в котором Гейнсборо следовал своему излюбленному Антони ван Дейку, демонстрируя «широкий охват холодного света, поддерживающего телесный тон». Приятно думать о добродушном художнике, наслаждающемся музыкой в кругу друзей; щедро, порой даже чересчур, вознаграждая некоторых из них, он, как говорят, подарил «Мальчика у калитки» полковнику Гамильтону за его игру на скрипке. Приятно также знать, что всякое ожесточение, существовавшее между ним и сэром Джошуа, исчезло до его смерти. Когда Президент Королевской академии художеств пришел к его смертному одру, Гейнсборо заявил о своем примирении и произнес: «Мы все отправляемся на небеса, и Антони ван Дейк в нашей компании». Это произошло в 1788 году. Гейнсборо был похоронен в Кью. Английский характер пейзажей делает Гейнсборо популярным. Уилсон усовершенствовал голландский тип пейзажа благодаря поездке в Италию, тогда как Гейнсборо не искал иных сюжетов, кроме тех, что предоставляла его собственная родина. Природа говорит в его портретах и звучит в его пейзажах, а его деревенские дети превосходят творения Рейнольдса, потому что они действительно являются загорелыми крестьянами, а не светскими дамами и господами, ряжеными под деревенских жителей. Мистер Раскин говорит о Гейнсборо: «Его сила цвета (отмеченная сэром Джошуа как его особый дар) способна встать вровень с колоритом Рубенса; он — чистейший колорист (не исключая и самого сэра Джошуа) всей английской школы; с ним, по сути, искусство живописи в значительной степени умерло и ныне не существует в Европе. Я не колеблясь утверждаю, что в обращении с отдельными конкретными оттенками и в их качестве, в чисто технической части живописи, Тёрнер — сущий ребенок по сравнению с Гейнсборо».
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Миссис Сиддонс. Работа Гейнсборо. 1784 г. В Национальной галерее.


Среди самых популярных картин этого великого мастера — «Голубой мальчик», «Мальчик-пастух под ливнем», «Деревенская хижина», «Деревенская девочка с собакой и кувшином», «Пастушки с дерущимися собаками», «Лесоруб с собакой в бурю» (сгорела в Итон-Парке, гравирована Саймоном и скопирована в технике рукоделия мисс Линвуд). В Национальной галерее хранится тринадцать картин Гейнсборо, включая «Телегу с поклажей», «Место для водопоя», «Мусидору», «Портреты миссис Сиддонс» и «Орпина, приходского клерка из Брэдфорд-он-Эйвона». В Королевском собрании в Виндзоре находятся семнадцать голов сыновей и дочерей Георга III в натуральную величину, о которых, по словам братьев Редгрейв, «едва ли возможно отозваться слишком высоко».

Здесь уместно упомянуть современника Гейнсборо, Хью Робинсона (около 1760—1790), который заслужил запоздалое, но вполне заслуженное право занять место среди английских портретистов лишь благодаря выставке его «Портрета Томаса Тиздейла» на экспозиции «Старые мастера» в 1881 году, за которой на следующей выставке последовал «Играющий на свирели мальчик». Остальные произведения этого талантливого юноши из Йоркшира, выставившего в Королевской академии художеств всего три картины (в 1780 и 1782 годах) и умершего на пути домой из Италии, куда он ездил изучать искусство, представляют собой главным образом семейные портреты. Два упомянутых выше произведения лучше всего демонстрируют его счастливое умение совмещать пейзаж и портрет и, хотя несколько напоминают манеру Гейнсборо, полны природного таланта.
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ГЛАВА V. РАЗВИТИЕ АНГЛИЙСКОГО ИСКУССТВА В XVIII ВЕКЕ.



Здесь будет уместно вкратце упомянуть некоторых иностранных художников, работавших в Англии в середине XVIII века.

ДЖОВАННИ БАТТИСТА ЧИПРИАНИ, королевский академик (1727—1785), флорентинец, прибыл в Лондон в 1755 году и остался здесь, снискав большую репутацию исторического живописца в то время, когда иностранные художники пользовались особой популярностью. Он был одним из членов-основателей Королевской академии художеств и разработал дизайн диплома этого учреждения. Английская школа обязана Чиприани определенным облагораживанием, смягчившим грубоватую самобытность Хогарта, однако его искусство — «изношенное и выдохшееся искусство современной Италии» — оставило лишь немногие неизгладимые следы в английской живописи.

АНДЖЕЛИКА КАУФМАН, королевский академик (1740—1807), уроженка Шварценберга в Австрии, приехала в Лондон в 1765 году и благодаря моде и покровительству королевы Шарлотты заняла видное положение в художественном мире. Ее романтическая и печальная судьба прибавила ей популярности. «Ее произведения отличались веселым и приятным колоритом, но были слабыми и погрешительными в рисунке, причем мужским фигурам особенно недоставало костной основы и индивидуальности» (Редгрейв). Картины Кауфман часто гравировали в ее дни, но ныне ценят невысоко. Образец творчества Анжелики Кауфман можно увидеть на плафоне Конференц-зала Королевской академии художеств, членом которой она состояла; другой находится в Национальной галерее.

ИОГАНН ЦОФФАНИ, королевский академик (1733—1810), родился во Франкфурте и поначалу не снискал особого успеха по прибытии в Англию. Тем не менее, он был одним из первых королевских академиков и пользовался покровительством Георга III, чей портрет он написал вместе с портретами многих членов королевской семьи. Как портретист Цоффни был правдив, естествен и прост, и его благотворное влияние не прошло даром для искусства его второй родины. В 1783 году он отправился в Индию, где пробыл пятнадцать лет, создавая жанровые картины, примером которых служит «Охота на индийского тигра»; работы, исполненные после его возвращения в Англию, представляют меньший интерес, чем эти.

ФРАНЧЕСКО ЦУККАРЕ́ЛЛИ, королевский академик (1702—1788), уроженец Тосканы, уже упоминался как советчик Уилсона развивать пейзажную живопись. Став известным за рубежом, он приехал в Лондон в 1752 году и сколотил состояние, в то время как Уилсон, превосходивший его мастерством, был слишком беден, чтобы купить холст для работы. Пейзажи и сельские деревушки Цуккарелли скорее театральны, чем естественны. Он был последним представителем той искусственной школы живописи, которая пыталась изобразить прекрасный мир, не заглядывая за порог.

ФИЛИПП ЖАК ДЕ ЛУТЕРБУРГ, королевский академик (1740—1812), уроженец Страсбурга, учился в Париже у баталиста Казановы. Он приобрел известность изображением пейзажей, батальных и маринистических сцен и уже состоял членом Французской академии, когда в 1771 году приехал в Англию. Некоторое время де Лутербург работал декоратором в театре «Друри-Лейн», получая от Гаррика жалование в 500 фунтов стерлингов в год. Его декорации были чрезвычайно мастерскими, эффектными и популярными, однако он слишком часто переносил элементы театральной декорации в свои остальные полотна. В 1780 году он был избран ассоциативным членом Королевской академии художеств, а в следующем году — ее действительным членом. Впав в старости в некоторое расстройство рассудка, он возомнил себя пророком и делал вид, что исцеляет болезни. Его похоронили в Чисике, неподалеку от Хогарта. Де Лутербург был искусным рисовальщиком, но пренебрегал природой. Питер Пиндар высмеивал его «медные небеса и золотые холмы», а также «мраморных быков, пасущихся на стеклянных лугах». Тем не менее, Тёрнер был многим обязан ему; де Лутербургу удалось разнообразить цели пейзажистов и придать их искусству то, что можно назвать оживлением и драматической выразительностью. Его самые известные работы — «Победа лорда Хау 1 июня», «Великий лондонский пожар», «Осьяна Валансьена», «Пейзаж с озером в Камберленде» (Национальная галерея), «Уорли-Коммон» (Виндзорский замок). Эйдофусикон представлял собой движущуюся диораму в Спринг-Гарденс, написанную де Лутербургом, которую «ходил смотреть весь свет».

Генри Фюзели, или, точнее, Фюссли (1741—1825), уроженец Цюриха, оказал весьма значительное влияние на английское искусство своими картинами и лекциями. Он был ученым, а также художником и готовился к духовному сану. По приезде в Англию Фюзели сначала обратился к литературе, но по совету сэра Джошуа Рейнольдса, видевшего его эскизы, занялся искусством. Почти в тридцать лет он отправился в Италию, где, подобно Рейнольдсу, главные его устремления были обращены к творчеству Микеланджело. Вернувшись в Англию после восьмилетнего отсутствия, Фюзели заявил о себе картиной «Ночной кошмар», написанной через три года после возвращения. Говорят, чтобы полностью прочувствовать ужасы этого сюжета, восторженный швейцарец ужинал сырой свининой! В 1786 году олдермен Бойделл, успешный гравер и художественный издатель, предложил создать «Шекспировскую галерею» с целью доказать, что в Англии есть действительно хорошие мастера исторической живописи. Фюзели исполнил девять из восьмидесяти шести произведений этой галереи. Его штудии произведений Микеланджело подготовили его к точному воплощению таких сюжетов, как «Гамлет и Призрак» и «Лир и Корделия». Возражали, что все его мужчины принадлежат к одной расе — будь то в действительности античные, средневековые или скандинавские персонажи, — а женщины Шекспира на его картинах все одинаковы, слишком мужественны и грубы. Шекспир глубоко английский по вкусу и характеру автор, и его мужчины и женщины, даже если они изображены в Вероне или на острове Просперо, в душе остаются англичанами. Фюзели едва ли был способен проникнуться этой чертой нашего величайшего поэта. Он чувствовал себя более уверенно с величественными творениями Милтона, к которым обратил свои помыслы далее. Он задумал «Мильтоновскую галерею», состоящую из сорока семи больших картин, которая, однако, не имела финансового успеха, поэтому в 1780 году Фюзели жаловался, что публика готова кормить его почестями, но обрекает на голод. Он стал королевским академиком и профессором живописи — этот пост он занимал до самой смерти.
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«Титания и Основа». Работа Фюзели. В собрании г-на Каррика Мура.


 

Переходя к художникам английской школы, мы должны помнить, что здесь мы не имеем дело с мастерами, сплотившимися вокруг великого учителя, как это часто бывает у иностранных живописцев. Каждый английский художник обладает оригинальностью и стоит особняком. Поэтому удобнее всего рассматривать их в соответствии с особым жанром искусства, которому каждый из них следовал, то есть историческим, портретным, пейзажным или анималистическим. Историческая живопись до сих пор не пользовалась особой популярностью в Англии, да и созданные в этом направлении картины не заслуживали особого внимания. Рейнольдс обратился к ней в «Уголино» и «Младенце Геркулесе», но запомнится он вовсе не такими полотнами. Были и другие, кто посвятил себя тому, что они называли высоким искусством, с усердием, заслуживающим бóльшего успеха, чем тот, которого они добились.
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«Смерть генерала Вулфа». Работа Уэста. В собрании герцога Вестминстерского.


Бенджамин Уэст (1738—1820) родился в Спрингфилде (штат Пенсильвания) в семье квакеров, происходивших из семьи того же вероисповедания из Бакингемшира. Он рано проявил признаки художественного гения, и об этой детской одаренности ходили странные истории. Свои первые краски Уэст получил от индейцев, а первую кисть сделал из кошачьего хвоста. Коробка с красками, подаренная купцом, когда ему было девять лет, побудила его продолжать занятия; известно, что даритель познакомил его с живописцем по имени Уильямс из Филадельфии, у которого он брал уроки. Уэст начал свой путь в восемнадцать лет как портретист — сначала в Филадельфии, затем в Нью-Йорке. В 1760 году он посетил Италию и, пробыв там три года, отправился в Англию. Он собирался вернуться в Америку, но добился такого успеха, что обосновался в Лондоне. В Риме молодой американец произвел сенсацию, и слепой кардинал Альбани, чье знакомство с американцами, должно быть, было ограниченным, спросил, черный он или белый. В Лондоне Уэст пользовался огромным спросом, и в 1766 году, через три года после прибытия, он закончил «Ореста и Пилада» (Национальная галерея); его дом осаждал светский бомонд, жаждавший взглянуть на картину. Уэст нашел множество покровителей, среди них епископов Бристольского и Вустерского, а также Драммонда, архиепископа Йоркского. Архиепископ был так очарован «Агриппиной с прахом Германика», что представил Уэста Георгу III, который стал горячим и преданным сторонником художника. С 1767 по 1802 год Уэст состоял почти исключительно на службе у короля и получал крупные суммы денег. Он был одним из членов-основателей Королевской академии художеств, а после смерти Рейнольдса стал ее президентом. Его инаугурационная речь, которая, как и все, что он делал, превозносилась до небес, была посвящена двум темам: превосходству британского искусства и милостивой благосклонности его Величества. Болезнь Георга III положила конец визитам Уэста ко двору, и он обратился к более широкой сфере искусства, выбрав религиозную живопись. Здесь он преуспел больше, чем во многих своих прежних картинах, о чем свидетельствуют «Христос, исцеляющий больных» (Национальная галерея), «Отвергнутый Христос» и «Смерть на бледном коне». Он скончался 11 марта 1820 года в возрасте восьмидесяти двух лет. Уэст, столь популярный во времена Георга III, ныне совершенно забыт. Если он и стремился к величию, то преуспел лишь в размерах своих полотен. Холодная, бездушная посредственность — это высшая точка, которой он достиг, и о его картинах можно сказать то же, что старый шотландец говорил о Роб Рое: они «слишком плохи, чтобы их благословлять, и слишком хороши, чтобы их проклинать». Редгрейв отмечает: «Его композиции были более вымученными, чем естественными, действие зачастую условным и драматичным; драпировки, хотя и грамотные, тяжелы и лишены правды. Его колорит часто лишен свежести и разнообразия оттенков, он горячий и рыжеватый». Однако мы обязаны Уэсту примером мужества в попытке обратиться к великим религиозным сюжетам и отказаться от нелепого обычая изображать воинов всех наций облаченными на манер древних римлян. В картине «Смерть генерала Вулфа» Уэст настоял на том, вопреки совету Рейнольдса, чтобы его солдаты были написаны в своей обычной форме.

Джон Синглтон Копли, королевский академик (1737—1815), родился в Бостоне (Америка), бывшем тогда одной из наших колоний; его отец был англичанином, а мать — ирландкой. Бостон в те дни не мог предложить условий для художественного образования, но Копли обратился к Природе — лучшей из учительниц. Он начал с портретов и бытового жанра, а между 1760 и 1767 годами отправлял картины в Лондон, где они вызвали значительный интерес. В 1774 году он посетил Старый Свет — сначала Англию, затем Италию, а в 1775 году окончательно обосновался в Лондоне. В следующем году он выставил жанровую сценку в Королевской академии художеств и в 1777 году был избран ее членом-корреспондентом. В 1778 году Уильям Питт, граф Чатем, во время выступления в Палате лордов против практики налогообложения наших колонистов без их согласия, был поражен смертельным недугом. Этот инцидент, представлявший особый интерес для американца, подсказал сюжет картины «Смерть графа Чатема» (Национальная галерея), которая сразу вознесла художника на высокое место в рядах британских живописцев. Популярность Копли во многом объяснялась выбором тем. Вместо обращения к древней истории или классическим басням, с которыми широкая публика была знакома лишь поверхностно, он выбирал события дня сегодняшнего или новейшего времени и умудрялся сочетать портрет, всегда популярный в Англии, с драматическими перипетиями своих картин. Копли стал действительным членом Королевской академии художеств в 1779 году и поддержал свою популярность полотном «Смерть майора Пирсона» (Национальная галерея), на котором изображено нападение французов на Сент-Хельер на острове Джерси в 1781 году и гибель молодого майора Пирсона в момент его победы. Следуя по столь мудро выбранному пути, Копли создал «Карл I призывает арестовать пять членов парламента», «Отражение испанских плавучих батарей у Гибралтара лордом Хитфилдом» (написано для Сити Лондона, ныне в Гилдхолле), «Убийство Бэкингема», «Битва на реке Бойн» и др. В Королевской академии художеств он выставил всего сорок две работы, все из которых были портретами, за исключением полотен «Предложение короны леди Джейн Грей» и «Воскресение». В сакральных сюжетах Копли преуспел гораздо меньше, чем в особом стиле живописи, которого он главным образом придерживался. Его сын прославился как лорд-канцлер Линдхерст.
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«Смерть майора Пирсона». Работа Копли. 1783 г. В Национальной галерее.
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«Меркурий, изобретающий лиру». Работа Барри.


Джеймс Барри, королевский академик (1741—1806), бывший современником Бенджамина Уэста и, подобно ему, стремившийся к высокому искусству, представлял собой разительный контраст с любимым живописцем Георга III. В то время как Уэст был сыт и хорошо одет, богат, имел легкий нрав и был счастлив, Барри часто ходил в лохмотьях, иногда голодал, вечно бедствовал и редко бывал не в гневе. Он родился в Корке, будучи сыном мелкого прибрежного торговца, державшего таверну. Из столь неподходящей среды Барри пробился в Дублин и выставил картину «Крещение короля Кашела святым Патриком». Эта работа привлекла к себе значительное внимание и обеспечила художнику покровительство Берка, который отправил его в Италию. Это произошло в 1765 году, но еще до этой даты Барри уже побывал в Лондоне и зарабатывал на жизнь копированием масляной краской рисунков «афинского Стюарта» — королевского серижанта-живописца, сменившего Хогарта. Занятия Барри в Италии укрепили его амбициозный замысел стать мастером исторической живописи. С присущей ему дерзостью он вступил в состязание с величайшими мастерами и во время пребывания в Риме написал «Адама и Еву», которые, по его мнению, превосходили шедевр Рафаэля на ту же тему. Вернувшись в Англию в 1770 году, Барри выставил эту картину и начал работу над «Венерой, рождающейся из моря», которая была показана в 1772 году; в следующем году он был избран королевским академиком. Его необузданный нрав приобрел ему множество врагов и оттолкнул тех немногих друзей, что у него были; он поссорился даже с Берком. Его гордость и мужество были несокрушимы, и он продолжал трудиться сквозь добрые и дурные толки, ни на шаг не отступая от намеченного пути и презрительно отправляя любого случайного натурщика для портрета к «парню с Лестер-сквер», как он называл сэра Джошуа Рейнольдса. В 1777 году Барри взялся расписать Большой зал Общества искусств в Адельфи циклом картин, иллюстрирующих «Развитие человеческой культуры». Ранее он предлагал декорировать интерьер собора Святого Павла. Он начал работать в Адельфи, имея в кармане шестнадцать шиллингов, и трудился там семь лет, зачастую находясь в абсолютной нужде. Общество предоставило ему лишь моделей и материалы, а в плату за свой неоплачиваемый труд Барри должен был получить сборы от показа своей работы публике. Надежда на славу позволяла «маленькому заурядному человеку в грязной рубашке» выдерживать долгие годы нужды и полуголодного существования, пока он работал ради славы, которая так и не пришла. Барри закончил картины в Адельфи в 1783 году и озаглавил их соответственно: «История Орфея: Благодарение Церере и Вакху», «Победители Олимпии», «Судоходство, или Торжество Темзы», «Раздача наград в Обществе искусств» и «Элизий, или Состояние окончательного воздаяния». Несчастный художник был назначен профессором живописи в Королевскую академию художеств в 1772 году, однако вспышки гнева и яростные нападки на собратьев привели к его смещению с этого поста, а в 1779 году — к изгнанию из Академии. Он умер в нищете в 1806 году в том жалком доме, который называл своим жильем, и почести, так и не распустившиеся для живого человека, были возданы его телу, лежавшему на смертном одре в Адельфи в окружении его творений. Он был похоронен в соборе Святого Павла. «Там он покоится бок о бок с великими деятелями своей профессии. Потомок перевернул положение Уэста и его соперника: первый стал последним, а последний — первым; но вряд ли можно было ожидать, что молодежь захочет последовать за Барри в той области искусства, в которой ни способности, ни упорство, казалось, не приносят успеха, или пуститься в путь, ради которого даже монаршее покровительство не могло снискать общественное сочувствие, а врожденный гений вкупе с пожизненной преданностью — завоевать сиюминутную славу, да и едва ли голое пропитание» (Редгрейв).

Возвращаясь на минуту к портретистам, мы обнаруживаем среди них двоих, бывших современниками сэра Джошуа Рейнольдса, причем первый из них почти сравнялся с президентом по популярности.
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Маркиз Стаффорд. Работа Ромни. В собрании герцога Сазерлендского.


Джордж Ромни (1734—1802) родился близ Далтон-ин-Фернесса в Северном Ланкашире и несколько лет продолжал дело своего отца — столярное ремесло. История его жизни — это история ошеломляющего успеха и исключительного эгоизма. Сначала он изучал искусство у Эдварда Стила из Кендала, портретиста с определенным мастерством и репутацией, который писал Стерна. Помогая своему учителю бежать с его будущей женой, Ромни заболел, и за ним ухаживала молодая Мэри Эбботт. Он отплатил за преданность сиделки тем, что женился на ней, а когда она родила двоих детей, бросил ее дома — бедную и одинокую, в то время как сам купался в богатстве и славе в Лондоне. За свою долгую и успешную карьеру Ромни навестил семью всего дважды, причем во второй раз обнаружил, что его дочь умерла, а сын вырос и принял духовный сан. Странная, эгоистичная жизнь художника завершилась слабоумием, и терпеливая жена, которая ухаживала за ним в двадцать три года, смягчила последние часы человека семидесяти лет, чьей славой она так и не поделилась. Ромни был столь же эксцентричен в жизни, сколь и в своем гении. Сторонясь общества коллег-художников, он жаловался на их пренебрежение и отказывался вступать в Королевскую академию художеств. О Стерне говорили, что он «проливал слезы над мертвым ослом, оставляя живую мать голодать». Подобным же образом Ромни изливал слащавые слова сочувствия вдове другого человека, в то время как его собственная жена фактически была вдовой более тридцати лет. Об отношениях Ромни с прекрасной и ветреной Эммой Лайон, которая в качестве леди Гамильтон оказала пагубное влияние на него и на Нельсона, не наша задача вести речь. Непостоянный нрав художника заставлял его браться за многочисленные картины, которые он так и не заканчивал; их целыми телегами вывозили из его дома в Хэмпстеде. Отсутствие твердости у Ромни часто вынуждало его бросать работы, чей замысел превосходил его способность довести их до конца. В нем ощущалась нехватка основательности, и даже те картины, которые он завершал, казались незавершенными тем, кто их не понимал. Среди них особенно примечательны «Офелия», «Младенец Шекспир» и «Кораблекрушение» по мотивам «Бури». Однако портреты составляют б́ольшую часть его творений. В Национальной галерее хранятся «Этюд леди Гамильтон в образе вакханки» и «Дочь пастора». «Мы можем подытожить все, что можно сказать о Ромни, следующим образом: что бы он ни делал, Рейнольдс делал это гораздо лучше; что его искусство не способствовало развитию вкуса эпохи или репутации школы, и что совершенно очевидно: как бы мода или группировки ни превозносили его в его собственные дни, последующее поколение художников мало что или вовсе ничего не заимствовало из его уроков» (Редгрейв). Суровое и бесчувственное суждение. Вернее будет сказать, что он никогда не оскорблял тончайший художественный вкус, что он был весьма неплохим рисовальщиком, солидным и искусным живописцем, который изображал дам со вкусом грека, а детей — с образцовой прелестью.

Джозеф Райт (1734—1797) по месту своего рождения обычно известен как Райт из Дерби. Покинув родной город, где его отец был адвокатом, он прибыл в Лондон в 1751 году и стал учеником Хадсона, портретиста. Райт стремился к исторической живописи, но его работы — это в основном одиночные портреты и бытовые сценки. Посетив Дерби, он на время вернулся в студию Хадсона, а затем поселился в родном городе, где с успехом занимался искусством. Он часто изображал эффекты при свечах и огне, что можно увидеть в «Планетарии», «Кузнице» и «Опыте с воздушным насосом» (Национальная галерея). Женившись в 1773 году, Райт отправился с женой в Италию и пробыл там два года. Он стал свидетелем извержения Везувия и успешно запечатлел это событие, а также фейерверк в замке Святого Ангела в Риме, известный как «Жирандола». Вернувшись в Англию, Райт сначала писал картины в Бате; потерпев неудачу, он вернулся в Дерби, где умер в 1797 году. После отъезда из Италии он представил несколько работ в Королевскую академию художеств; «Везувий» и «Жирандола» экспонировались там в 1778 году. Райт был избран членом-корреспондентом в 1782 году, но два года спустя вычеркнул свое имя из списков Академии. Этот шаг был сделан либо потому, что пейзажист Эдмунд Гарви был избран королевским академиком раньше него, либо потому, что Райт отказался подчиниться одному из правил Академии и передать свои работы в дар обществу до получения диплома. Говорили, что он был застенчивым, раздражительным человеком, вечно больным или воображающим себя таковым, и готовым легко обидеться. Таковы ничем не подтвержденные утверждения апологетов Академии. В последние годы он писал пейзажи; «Вершина Уллсуотера» была его последней картиной. Наиболее известны среди его работ «Мертвый солдат», «Пир Валтасара», «Геро и Леандр», «Буря» (из «Зимней сказки») и «Вилла Цицерона». Самые примечательные световые эффекты Райта — это «Отшельник», «Гладиатор», «Индийская вдова», «Планетарий» и уже упомянутый «Воздушный насос». Подобно Хогарту и Копли, он писал в той плотной староанглийской манере, которая обеспечила сохранность его произведений. «В целом нельзя сказать, что картины Райта добавили много репутации британской школе. Как портретист он едва ли входит во второй ряд». Его портреты выглядят тяжеловесными; о его пейзажах утверждали, что «они масштабны и просты по манере, но тяжелы и пусты».

ПРЕЕМНИКИ СЭРА ДЖОШУА РЕЙНОЛЬДСА.

Портретная живопись, всегда популярная в Англии, продолжала процветать после смерти Рейнольдса и Гейнсборо. Хотя волшебную манеру этих мастеров нельзя обнаружить в искусстве их непосредственных последователей, их влияние породило нескольких оригинальных и независимых художников, которые, будучи преемниками, не были подражателями.

Натаниэл Данс (1734—1811) изучал искусство под руководством Фрэнка Хеймана, королевского академика, и посетил Италию вместе с Ангеликой Кауфман. Вернувшись в Англию, он добился успеха как живописец — как в портретном, так и в историческом жанре. Он был одним из членов-основателей Королевской академии художеств, которую покинул в 1790 году после женитьбы на богатой вдове: он принял фамилию Холланд и десять лет спустя получил титул баронета. Его самые известные работы — «Смерть Виргинии», «Гаррик в роли Ричарда III», «Тимон Афинский» (Королевское собрание) и «Капитан Кук» (Гринвичский госпиталь).

Джеймс Норткот (1746—1831), сын часовщика из Плимута, провел семь лет в учениках у отца, все это время тоскуя по живописи. Это был человек неутомимого трудолюбия, который, несмотря на несовершенное образование и скудные возможности для совершенствования, заявил о себе и как художник, и как автор трудов об искусстве. Он был любимым учеником сэра Джошуа Рейнольдса и его первым биографом. Покинув Рейнольдса в 1775 году, Норткот вернулся в Девоншир и два года успешно писал портреты. С 1777 по 1780 год он находился в Италии, изучая старых мастеров, особенно Тициана. Вернувшись на родину, он обосновался в Лондоне и содержал себя портретной живописью. Однако он стремился к успеху в исторической живописи, хотя и был вынужден ограничиваться более ходовыми сюжетами, такими как «Визит к бабушке» и подобные бытовые сценки. Шекспировская галерея Бойделла открыла для Норткота новые возможности в том направлении, которым он страстно желал заниматься. Среди девяти картин, созданных для этой серии, полотно «Убийство юных принцев в Тауэре», написанное в 1786 году, привлекло к художнику всеобщее внимание. «Смерть Уота Тайлера», ныне хранящаяся в лондонском Гилдхолле, — одна из его лучших работ. Его серия «Усердные и распутные слуги», навеянная «Праздными и усердными подмастерьями» Хогарта, сильно уступает уровню оригинальной серии. Примечательными особенностями исторических картин Норткота являются несоответствие костюмов и частые грубые анахронизмы. Так, у него Сисара лежит на перине и одет как кавалерист «железнобоких» Кромвеля, а Иаиль одета как современная служанка на побегушках. На шекспировских полотнах Губерт из XIII века и Ричард III из XV века носят одинаковые костюмы елизаветинской эпохи. Уот Тайлер и убийцы в Тауэре носят одни и те же доспехи, относящиеся к периоду Стюартов. Впрочем, подобные ошибки были обычным делом среди всех живописцев его времени.
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«Милосердие». Работа Норткота. 1783 г.


Джон Опи (1761—1807), соперник и друг Норткота, был, как и он, уроженцем западных земель и, подобно ему, вышел из низов. Родившийся в Сент-Агнессе близ Труро, сын плотника, Опи рано проявил сметку и быстроту в приобретении знаний, что выделяло его из среды обычных обитателей плотницкой мастерской. Проявив склонность к искусству и приведя в бешенство отца разрисовыванием мелом лесопильной ямы, он нашел покровителей в лице лорда Бэтмена и доктора Волкота, знаменитого «Питера Пиндара». Некоторые биографы описывали Опи как мальчика на побегушках у доктора, но это ошибка. Волкот привез молодого художника в Лондон и познакомил с сэром Джошуа Рейнольдсом, однако эгоистичное покровительство доктора вскоре подошло к концу. Поначалу Опи бурно рекламировали в Лондоне как «Корнуолльское чудо» —


"the Cornish boy, in tin-mines bred,


Whose native genius, like his diamonds, shone


In secret, till chance gave him to the sun."





Рейнольдс сказал Норткоту, что Опи был «как Караваджо и Веласкес в одном лице». В 1782 году художник женился на своей первой жене, с которой впоследствии развелся из-за ее недостойного поведения. Хотя Опи больше не был чудом часа в изменчивом Лондоне, он завоевывал более прочную славу. Его дефектное образование — как литературное, так и художественное — оставляло многое желать лучшего, и он принялся восполнять свои пробелы с таким кропотливым усердием, которое в конце концов отразилось на его мозге и преждевременно оборвало его жизнь. Его первые работы в Лондоне были этюдами голов и портретами. В 1786 году он создал «Убийство Якова I Шотландского», «Спящую нимфу» и «Купидона, крадущего поцелуй». В следующем году появилась его картина «Убийство Давида Риччо». В 1787 году он был избран членом-корреспондентом Королевской академии художеств, а год спустя — ее действительным членом. За следующие семь лет он выставил двадцать картин, и все они были портретами. Опи получил заказ писать для Шекспировской галереи Бойделла и исполнил пять картин, которые улучшались по мере работы над ними. Портретная живопись оставалась, однако, самым прибыльным занятием, и, познакомившись с некоторыми покровителями в Норидже, Опи встретил и взял в жены Амелию Алдерсон, которая впоследствии написала «Мемуары» о своем муже и описала те тяжелые испытания, с которыми ему порой приходилось сталкиваться. Его любовь к искусству и неутомимое трудолюбие оставались с ним до самого конца. Даже умирая и порой находясь в бреду, он давал советы относительно доработки картин, которые хотел отправить в Академию. О нем говорили, что «в то время как другие художники писали, чтобы жить, он жил, чтобы писать». Он был похоронен в соборе Святого Павла. Опи написал несколько трудов об искусстве и был профессором живописи в Королевской академии художеств. Его ответ на надоедливый вопрос точно выражает характер его творчества: «Чем я смешиваю краски? О, с помощью мозгов». Две картины Опи находятся в Национальной галерее — «Портрет Уильяма Сиддонса» и «Троил, Крессида и Пандар». О его искусстве в целом можно сказать, что он обладал значительной силой и широтой трактовки. Его манера письма часто была грубой, а колорит — резким, особенно в женских портретах; фактически грубость была ведущей характеристикой произведений, которые никогда не были вялыми или бездушными.

Сэр Уильям Бичи (1753—1839) — портретист, пользовавшийся значительным расположением при дворе. Утверждают, что он начинал свой жизненный путь то ли маляром, то ли клерком у стряпчего. Он посвятил себя изучению искусства в Королевской академии художеств. Некоторое время он жил в Норидже, создавал жанровые сценки в манере Хогарта, но в конце концов обосновался в Лондоне как портретист и практиковал с большим успехом. В 1793 году Бичи был избран членом-корреспондентом Королевской академии художеств и исполнил портрет королевы Шарлотты, которая осталась им настолько довольна, что назначила его портретистом ее Величества. Представленный таким образом ко двору, Бичи зашагал по «усыпанной розами дорожке» успеха и в 1798 году написал конный портрет Георга III с изображениями принца Уэльского и герцога Йоркского на смотру в Гайд-парке. Художник был возведен в рыцарское достоинство и избран королевским академиком. Картина «Георг III на смотру 3-го и 10-го драгунских полков» находится в Хэмптон-корте. Его «Портрет Ноллекенса», скульптора, хранится в Национальной галерее. Главное достоинство Бичи — точность сходства.

Джон Хоппнер (1759—1810) — еще один портретист, преуспевший при дворе. Сначала певчий в Королевской капелле, он изучал искусство в академических школах, стал членом-корреспондентом в 1793 году и был избран действительным членом в 1795-м. Он пользовался огромной популярностью как портретист, находя соперника лишь в лице Лоуренса. Множество лучших работ Хоппнера находятся во Сент-Джеймсском дворце. Три из них хранятся в Национальной галерее: «Уильям Питт», «Джентльмен» Смит (актер) и «Графиня Оксфорд». Три его работы находятся в Хэмптон-корте; среди них — «Миссис Джордан в образе Комической музы».

Образцы творчества почти всех вышеупомянутых портретистов можно посмотреть в Национальной портретной галерее в Южном Кенсингтоне.

ХУДОЖНИКИ-АНИМАЛИСТЫ.

Первые анималисты в Англии были готовы зарабатывать деньги, если не славу, запечатлевая портреты любимых скаковых лошадей и призовых быков для деревенских сквайров, которые любили украшать свои стены изображениями своих предков и своих конных заводов. Первым, кто снискал себе имя в этой ветви искусства, стал Джон Вуттон, ученик Джона Вика. Он прославился в скаковых кругах Ньюмаркета благодаря портретам скаковых лошадей и получал крупные суммы за изображения собак и лошадей. Позже он пробовал писать пейзажи, преимущественно сцены охоты. Его работы хранятся в загородных усадьбах, особенно в Бленхейме, Лонглите и Дитчли. Вуттон умер в 1765 году.

Джеймс Сеймур (1702—1752) также прославился как живописец скаковых лошадей и сцен охоты; он наиболее известен по гравюрам с его работ.

Джордж Стаббс (1724—1806) был сыном ливерпульского хирурга, от которого, вероятно, унаследовал любовь к анатомии. Он всю жизнь с одинаковым усердием занимался живописью и анатомическими штудиями и, как говорят, однажды нес дохлую лошадь на спине в свою анатомичку. Эта история более чем сомнительна, хотя Стаббс обладал огромной физической силой. Он первым придал поэзию жизни и движения картинам с животными, выйдя за рамки простого портрета ньюмаркетского любимца или перекормленного быка. Королевская академия художеств избрала его членом-корреспондентом в 1780 году, но поскольку он отказался представить одну из своих работ, его так и не сделали действительным членом. Среди его работ — «Лев, убивающий лошадь», «Тигр, лежащий в логове», благородный портрет в натуральную величину знаменитого скакуна «Уистл-Джекет», который находится в Вентворт-Вудхаусе, и «Падение Фаэтона». Последнюю картину он повторял четыре раза. Он опубликовал «Анатомию лошади» с офортами по собственным препарированиям.

Соури Гилпин (1733—1807) добился значительного успеха как художник-анималист. Он родился в Карлайле и был отправлен в Лондон клерком. Подобно многим другим, он предпочел студию конторе и, заручившись расположением герцога Камберлендского в Ньюмаркете, получил набор комнат и вскоре прославился как живописец лошадей. В 1770 году он выставил в Спринг-Гарденс полотно «Дарий, получающий Персидскую империю благодаря ржанию своего коня», а в следующем году — «Гулливер, прощающийся с гуингнмами». Гилпин был избран королевским академиком в 1797 году.
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«Место водопоя». Работа Морланда.


Джордж Морланд (1763—1804), хотя и не был исключительно живописцем животных, наиболее известен именно в этом жанре. История его жизни описывает растраченные возможности, безрассудную экстравагантность и неверно использованные таланты. Воспитанный с неразумной строгостью своим отцом Генри Робертом Морландом (ум. 1797), известным портретистом, Джордж Морланд, едва освободившись от домашней дисциплины, вступил на путь разгульной жизни, которая привела его к бесславной могиле, для которой он сам сочинил эпитафию: «Здесь лежит пьяный пес». Ошибочно полагать, что Морланд был самоучкой, поскольку, хотя его отец возражал против поступления сына в академические школы, он сам был его учителем и столь усердно заставлял мальчика заниматься, что тот возненавидел самое слово «работа».

Еще в 1779 году юный Морленд был почетным экспонентом эскизов в Академии. В девятнадцать лет он порвал с семьей и вел беспутную, разгульную жизнь. Подобно большинству блудных сыновей, мнящих себя свободными, Морленд стал рабом. Его надсмотрщиком был маршан, наживавший состояние на гении юноши, чье падение он же и ускорял. Покинув его, художник отправился в Маргит, некоторое время писал миниатюры, а оттуда уехал во Францию. Он не мог заставить себя заняться регулярным трудом, хотя нужда порой заставляла его браться за работу, чтобы не умереть с голоду. Следующим этапом в жизни Морленда стало пребывание у его друга Уильяма Уорда, мастера меццо-тинто, где искреннее увлечение Нанси Уорд заставило его на время взяться за труд. Картины, написанные им в этот период, были навеяны произведениями Хогарта и изображали сюжеты, с которыми Морленд был знаком слишком хорошо. «Праздный и усердный подмастерье», «Праздная прачка и усердная крестьянка», «Летиция, или Соблазнение» (серия) — все они были написаны с натуры. В 1786 году Морленд женился на мисс Уорд, но образ его жизни не изменился. Иногда его окружали жадные покупатели, и он использовал свою популярность лишь как средство для еще больших транжирства и кутежей. В какой-то момент у него содержалось десять или двенадцать лошадей, а беспутные компаньолы, промышлявшие скачками, тотализатором и торговлей картинами, обманывали его на каждом шагу. Несчастный Морленд становился легкой добычей таких людей. Его картины копировались прямо в процессе работы — в те часы, когда он временно покидал мастерскую. К 1790 году Морленд достиг вершины своего мастерства, а два года спустя появилась картина «Цыгане». Последние дни художника были поистине мрачными. Отягощенный долгами и страшась ареста, он трудился как раб, редко покидая мастерскую, где собутыльники то буйствовали, то позировали ему в качестве натурщиков, а собаки, свиньи и птицы делили с ним это неубранное помещение. В 1799 году он был арестован и жил в пределах Флитской тюрьмы, среди всех безобразий этого мрачного места и времени. Освобожденный по Закону о несостоятельности в 1802 году, художник, с подорванным здоровьем и разрушенной репутацией, был вновь арестован за долги в таверне и закончил свою жизнь в долговой тюрьме 29 октября 1804 года. Его жена умерла от горя тремя днями позже и была похоронена рядом с мужем на кладбище часовни святого Иакова на Хэмпстед-роуд.

Морленд писал преимущественно сельские пейзажи, воскрешая в памяти счастливые дни, и вводил в свои произведения животных, таких как свиньи и ослы. Создававшиеся ради куска хлеба, непостоянно и урывками, его картины рождались в спешке и писались без глубоких раздумий и предварительных штудий. Он внес большой вклад в то, чтобы донести простую красоту английских видов до широкой публики и убедить англичан в том, что им вовсе не обязательно отправляться в Италию на поиски сюжетов для своего искусства. Морленд любил общество простолюдинов даже на своих полотнах и чувствовал себя как дома в разоренном хлева с облезлым ослом и «грязным Бруксом», сапожником. В Национальной галерее хранятся его полотна «Внутри конюшни» (предположительно изображающая трактир «Белый лев» в Паддингтоне) и «Каменоломня с крестьянами». В Музее Южного Кенсингтона находится превосходный образец его искусства под названием «Расчет», а в Национальной портретной галерее представлен его автопортрет, написанный в молодые годы.
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ГЛАВА VI.
КНИЖНЫЕ ИЛЛЮСТРАТОРЫ.



Самыми ранними книжными иллюстрациями в Англии были миниатюры и их воспроизведения в гравюре на дереве. За ними последовали фронтисписы, на которых портрет окружала аллегория. В этой области искусства работали УИЛЬЯМ ФЕЙТХОРН (1616—1691) и ДАВИД ЛОГГАН (ок. 1630—1693). Затем появились топографические виды, естественнонаучные и ботанические иллюстрации. Рисунки Хогарта к «，Худибрасу» относятся к числу ранних примеров повествовательной иллюстрации. ФРАНСИС ХЕЙМАН (1708—1776), его друг, иллюстрировал пьесы Конгрива, Мильтона, шекспировское издание Хэнмера и другие труды. За ним последовали САМУЭЛЬ УЭЙЛ (ум. 1786) и ДЖОЗЕФ ХАЙМОР (1692—1780), иллюстрировавший «Памелу». Ближе к концу XVIII века книжная иллюстрация стала признанным жанром художественного творчества. Издание «Британские поэты» Белла, начатое в 1778 году, «Британский театр» и Шекспир открыли широкое поле деятельности для художников этого направления. Чиприани, Ангелика Кауфман, Уильям Гамильтон и Фрэнсис Уитли, являвшиеся членами Королевской академии художеств, привлекались к иллюстрированию изданий Белла. Среди книжных иллюстраторов прославился —
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Из «Ада» Данте.
Работа БЛЕЙКА.


УИЛЬЯМ БЛЕЙК (1757—1827). — Хотя Уильям Блейк, сын чулочника, происходил из простого торгового сословия и родился в столь неромантичном месте, как Брод-стрит на Голден-сквер, он был поэтом, живописцем, гравером и даже печатником. Его гений носил оригинальный, эксцентричный характер, и многие считали его безумцем. На протяжении всей своей долгой жизни он оставался «мечтателем наяву» и поэтическим визионером. То он встречался с «серыми, лучезарными, величественными, колоссальными тенями» Моисея и Данте, то верил, что Лот занимает пустующее кресло в его мастерской. То ему мерещилось, будто покойный брат открыл ему новый способ рисования по меди, который он с успехом практиковал. Отрешенный от мира и непонятый, Блейк всегда был занят работой, всегда беден и всегда счастлив. Он жил вне забот повседневности, в собственном мире грезителя, то и дело «лицезреючи похороны фей или зарисовывая демона блохи». Несмотря на нищету и забвение, поэт и художник был доволен своей судьбой. Спасенный от лавки чулочника, к которой его готовили, Блейк в четырнадцатилетнем возрасте поступил в ученики к младшему Базиру, гравёру. Всю жизнь он трудился не ради денег, а во имя искусства, заявляя, что его дело — «не собирать золото, а создавать прекрасные формы, выражающие богоподобные чувства». Тяжелый труд резчиком давал ему кусок хлеба, а по окончании дневных трудов он мог воплощать переполнявшие его фантазии в картинах и стихах. Поначалу он занимался главным образом книжной иллюстрацией. Женившись на двадцать пятом году жизни, он нашел в своей избраннице по имени Кэтрин Буше верную и полезную помощницу, которая считала, что поступки ее мужа диктуются высшим знанием. Сватался Блейк быстро и в своем неповторимом стиле. Когда он рассказывал будущей жене о неприятностях, вызванных легкомыслием другой девицы, она произнесла: «Как я вам сочувствую!» — «Вы мне сочувствуете? — ответил художник. — Тогда я люблю вас за это!» И они поженились. Неудивительно, что современники почитали Блейка за сумасшедшего, ведь он часто совершал странные поступки. В 1791 году Блейк создал рисунки и выгравировал шесть пластинок к «Сказкам для детей» Мэри Уолстонкрафт, а позднее — «Книгу Иова», «Ад» Данте, «Ночные мысли» Юнга, «Могилу» Блэра и другие циклы. Многие его композиции являют собой величественные и прекрасные замыслы, причудливое, но зачастую парящее и грандиозное воображение, колористическое великолепие, энергию, мягкость и даже красоту форм; они редко бывали лишены поэтичности. Некоторые из них естественны и просты, со вспышками того озарения, которое было свойственно всем произведениям Блейка. Техника рисования на меди — вернее, выдавливания на ней рисунка, — авторство которой, по его утверждению, было открыто ему духом покойного брата, давала рельефную поверхность, с которой Блейк мог печатать как саму иллюстрацию, так и сочинённые им стихи. Этим методом он издал собственные «Песни невинности и опыта» — шестьдесят восемь лирических произведений, о которых говорили, что «они могли быть написаны вдохновенным ребенком и не имеют себе равных по изысканной нежности и страсти, кроме как у Вордсворта». За ними последовали «Америка. Пророчество» и «Европа. Пророчество» — написанные свободным стихом, фантасмагорические и почти непостижимые сочинения. Он иллюстрировал Данте, когда его настигла смерть, и, счастливый до самого конца, он отошел в иной мир, распевая экспромтом песни.
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Сон.
Работа СТОТХАРДА.


ТОМАС СТОТХАРД (1755—1834) начинал свой путь как рисовальщик узорных шелковых тканей, но, осознав истинное призвание своего дарования, стал создавать иллюстрации для журналов «Таун энд Кантри Мэгезин» и «Новелистс Мэгезин», «Оссиана» и «Поэтов» Белла. Его работы затрагивают более мягкую и светлую сторону человеческой природы, и в них зримо отражается тихий, простой характер самого мастера. Его одиннадцать иллюстраций к «Перегрину Пиклю» увидели свет в 1781 году и служат превосходным примером его правдивости и изящества. Он был по сути своей тихим созерцателем, и сцены страстей и бурь были чужды его натуре. Под его карандашом Траннион и Пайпс становились живыми людьми, а «Кларисса» и другие романы Ричардсона обрели благодаря ему бессмертие, которого они никогда бы не добились собственными достоинствами. В 1788 году Стотхард создал иллюстрации к «Путешествию Пилигрима», которые, обладая нежностью и красотой, все же касаются тем, лежащих за пределами его дарования. Его рисунки к «Робинзону Крузо» принадлежат к числу его лучших творений. В 1791 году Стотхард стал кандидатом в члены Королевской академии художеств (A.R.A.), а в 1794 году — ее действительным членом. Его самая известная живописная работа — «Невоздержанность» на лестнице Берли-Хауса в Нортгемптоншире. В Национальной галерее хранится восемь его произведений, включая первоначальный эскиз «Невоздержанности». Одной из самых популярных, хотя и не лучших его картин является «Шествие кентерберийских паломников». Собрание рисунков Стотхарда находится в Британском музее.

ДЖОН ХАМИЛТОН МОРТИМЕР (1741—1779), уроженец Истборна, приехал в Лондон и многообещающе начал свой путь в мире искусства. Он получил премию в сто гиней от Общества искусств за картину «Обращение апостола Павла в христианство британцев» и написал другие крупные исторические полотна. Однако Мортимер скатился к расточительности и забросил искусство. Его масляные живописные работы «тяжелы и неприятны по колориту», рисунки же удавались ему лучше. Он выполнял иллюстрации к «Поэтам» Белла, «Шекспиру» и другим изданиям, выбирая сцены, в которых видную роль играли бандиты и чудовища.

ТОМАС КИРК (ум. 1797), ученик Косвея, был художником больших надежд. Лучшими его работами стали иллюстрации к «Поэтам» Кука.

РИЧАРД ВЕСТАЛЛ (1765—1836) был как книжным иллюстратором, так и мастером акварели. Он создал пользовавшиеся огромной популярностью рисунки к Библии и Молитвослову. Его самые известные работы — иллюстрации к «Тысяче и одной ночи». Его брат УИЛЬЯМ ВЕСТАЛЛ (1781—1850) был известным мастером рисунка, в особенности пейзажного.
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Портрет.
Работа СМИРКА.


РОБЕРТ СМИРК (1752—1845), уроженец Уигтона в Камберленде, известен главным образом своими иллюстрациями к произведениям Шекспира и Сервантеса. Он рано приехал в Лондон и в качестве ученика художника-геральдиста расписывал каретные панели. Он учился в Академии и в 1786 году выставил работы «Сабрина» (по поэме «Комус») и «Нарцисс». При избрании Смирка действительным членом Академии его дипломным полотном стал «Дон Кихот и Санчо». В Национальной галерее хранятся двенадцать иллюстраций к «Дон Кихоту» (три из которых изображают сцены из того же эпизода) и сцена из комедии «Лицемер», в которой фигурируют Моуворм, доктор Кентвелл и леди Ламберт.

ТОМАС ЮВИНС (1782—1857) начинал свой путь как ученик гравёра, поступил в школу Королевской академии художеств и прославился как книжный иллюстратор, а также как портретист. Его книжные иллюстрации представляли собой главным образом фронтисписы, виньетки и украшения титульных листов. Ювинс некоторое время состоял членом Общества акварелистов — с 1809 по 1818 год. В 1824 году он посетил Италию и после семилетнего пребывания там вернулся, чтобы заслужить славу и почет своими живописными полотнами маслом. В 1833 году он был избран кандидатом в члены Королевской академии художеств (A.R.A.), в 1839 году — академиком, а впоследствии занимал должности библиотекаря Академии, хранителя картин Ее Величества и смотрителя Национальной галереи. Среди его лучших картин — «Шляпа разбойника» и «Сбор винограда в Клерэ» (Национальная галерея), «Итальянская мать, обучающая ребенка тарантелле» и «Неаполитанский мальчик, украшающий голову своей возлюбленной» (Музей Южного Кенсингтона).

 

Прежде чем завершить разговор об этой области искусства, необходимо упомянуть человека, который, будучи гравером, а не живописцем, занимает важное место среди книжных иллюстраторов:

ТОМАС БЬЮИК (1753—1828), родившийся в Черриберне близ Ньюкасла-он-Тайн, ввел в практику изысканную манеру ксилографии. До тех пор многие книжные иллюстрации гравировались на меди и неизбежно печатались отдельно от текста. Метод Бьюика позволял отпечатывать гравюру и иллюстрируемые ею строки одновременно. Таким образом он украсил «Басни Гея», «Общую историю четвероногих» и свой самый знаменитый труд — «Историю британских птиц» (1797), в котором проявил глубокие познания естествоиспытателя в сочетании с мастерством художника. Его последней работой стали иллюстрации к басням Эзопа, над которыми он трудился шесть лет. Ему помогал его брат Джон Бьюик, заложивший основы школы мастеров ксилографии, а также некоторые ученики Джона, среди которых были Роберт Джонсон и Люк Клэннелл.

Мы уже видели, что современное английское искусство началось с портретной живописи, которая всегда пользовалась и будет пользоваться популярностью. Мы отмечали некоторых мастеров миниатюры, или «живописцев малых форм», процветавших в XVI и XVII веках, когда в искусстве миниатюры блистал Сэмюэл Купер, чей талант до сих пор не превзойден.
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Вальдшнеп. Из книги «История британских птиц» ТОМАСА БЬЮИКА.


ТОМАС ФЛАТМАН (1633—1688), выпускник Оксфорда и барристер, оставивший адвокатуру ради живописи, добился больших успехов в миниатюрном жанре.

АЛЕКСАНДР БРАУН, его современник, писал портреты Карла II и других придворных. Он также занимался гравюрой и в 1699 году опубликовал труд под названием «Ars Pictoria», снабженный тридцатью одним офортом.

ЛьюИС КРОСС (ум. 1724) был ведущим мастером миниатюры в царствование королевы Анны.
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Концовка работы БЬЮИКА.


ЧАРЛЬЗ БОЙТ, швед по рождению, работал в этот период как миниатюрист. Потерпев неудачу в ювелирном деле, он покинул Лондон, чтобы давать уроки рисования в провинции. Там он, как утверждается, склонил к обещанию брака ученицу — дочь офицера; когда же эта интрига раскрылась, несостоявшийся жених на два года угодил в тюрьму, где и обучился искусству миниатюрной живописи по эмали. Миниатюрная живопись делится на два вида: портреты акварелью на слоновой кости и эмалью по меди, причем последняя техника является более сложной. Выйдя на свободу, Бойт стал заниматься миниатюрой в Лондоне и запрашивал за свои работы высокие цены, хотя колорит его произведений отнюдь не назовешь приятным. Он пользовался благосклонностью при дворе, но когда он пытался подготовить пластину большего обычного размера для размещения портретов членов королевской семьи и высших придворных, королева Анна скончалась, и Бойт, одолживший денег на приобретение этой пластины, остался без всякой надежды расплатиться с кредиторами. Бежав во Францию, он вновь преуспел в своем искусстве и умер в Париже в 1726 году.

КРИСТИАН ФРЕДЕРИК ЦИНКЕ (1684—1767), уроженец Дрездена, связал свою творческую судьбу с Англией. Он был учеником Бойта, но вскоре превзошел своего учителя. Его живопись по эмали отличалась простотой и изысканностью, рисунок — изяществом, а колорит — приятной гаммой. Георг II был в числе его многочисленных покровителей. Несколько эмалей Цинке хранятся в Королевском собрании.

ДЖЕЙМС ДИКОН сменил Цинке в качестве жильца его дома на Тависток-стрит в Ковент-Гардене и имел все шансы унаследовать его место как мастера миниатюры, однако заразился тюремной лихорадкой во время судебного заседания в Олд-Бейли и скончался в 1750 году.

ДЖАРВИС СПЕНСЕР, бывший некогда домашней прислугой, благодаря своему таланту и упорству занял видное место среди миниатюристов той эпохи. Поистине, после кончины Дикона он стал самым модным художником своего круга. Он скончался в 1763 году.

Некоторые художники сочетали мастерство ювелиров и серебряников с искусством эмальеров. Вошло в моду украшать часы, броши, табакерки и прочие безделушки портретами друзей и возлюбленных владельца, и таким образом ремесло ювелира тесно переплелось с трудом художника-миниатюриста.

ДЖОРДЖ МАЙКЛ МОЗЕР, королевский академик (1704—1783), сын скульптора из Санкт-Галлена в Швейцарии, в юные годы приехал в Англию и впервые обратил на себя внимание как чеканщик по латуни — излюбленному материалу для отделки мебели той поры. Он заслуженно славился как мастер миниатюрной эмали и получил заказ украсить часы Георга III портретами двух старших принцев. Он создал проект Большой государственной печати. Мозер был членом Академии на Сент-Мартинс-Лейн, а в 1766 году вступил в Объединенное общество художников. Он являлся одним из основателей Королевской академии художеств и ее первым хранителем.

НАТАНИЕЛЬ ХОУН (1718—1784) стоит сразу за Цинке как миниатюрист, хотя между ними пролегает огромная пропасть. Он был самоучкой и, покинув родной Дублин, некоторое время пробыл в провинции, практикуя как портретист, после чего добился большого успеха в Лондоне. Он был одним из членов-учредителей Королевской академии художеств, однако навлек на себя немилость этого ведомства, высмеяв президента в картине, которую прислал на выставку.

ЕРЕМИЯ МЕЙЕР (1735—1789), как принято считать, был учеником Цинке, но это, вероятно, ошибка. Выходец из Академии на Сент-Мартинс-Лейн, уроженец Вюртемберга Мейер стал эмальером Георга III и миниатюристом королевы. В его работах заметно тщательное изучение творческого наследия Рейнольдса. Он являлся одним из первоначальных членов Королевской академии художеств.

РИЧАРД КОЛЛИНЗ (1755—1831), ученик Мейера, занимал должность миниатюриста Георга III, и его творения составляли важную часть академических выставок.

САМУЭЛЬ ШЕЛЛИ, хотя и родился в Уайтчепеле — местечке поистине нехудожественном, — обладая скудным художественным образованием, стал модным миниатюристом. Он с пользой для себя изучал Рейнольдса и обращался к историческим сюжетам в миниатюре. Он был одним из основателей Общества акварелистов и скончался в 1808 году.

ДЖЕЙМС НИКСОН, кандидат в члены Королевской академии художеств (ок. 1741—1812), был миниатюристом принца-регента и искусным мастером книжной иллюстрации.

ОЗИАС ХАМФРИ (1742—1810) начал заниматься миниатюрой в Бате, побывав учеником в Академии на Сент-Мартинс-Лейн. По приглашению Рейнольдса он вернулся в Лондон. Выставленная им в 1766 году миниатюра привлекла всеобщее внимание и принесла ему покровительство короля. Вынужденный в 1772 году отправиться за границу из-за слабого здоровья, Хамфри изучал итальянское искусство и пять лет спустя вернулся, снедаемый страстью попробовать свои силы в исторической живописи. Здесь его ждала неудача, и ни исторические сюжеты, ни масляные портреты не принесли ему того успеха, которым пользовались его миниатюры. Разочарованный, в 1785 году он уехал в Индию и писал портреты знатных уроженцев этой страны. Три года спустя Хамфри вновь обосновался в Лондоне как миниатюрист, где в 1791 году был избран королевским академиком. Шесть лет спустя он полностью потерял зрение. О его миниатюрах говорят, что они ближе всего подходят к живописи Рейнольдса. Хамфри также преуспел в работе пастелью (крайонами).

ДЖОРДЖ ЭНГЛХАРТ, выставлявший миниатюрные портреты в Королевской академии художеств уже в 1773 году, в 1790 году был назначен миниатюристом короля. Он писал как по эмали, так и по слоновой кости. Он участвовал в выставках до 1812 года.

РИЧАРД КОСВЕЙ (1740—1821) славился своим искусством миниатюры, в котором с ним в ту пору никто не мог сравниться, а также тщеславием, расточительностью и чудачествами. Его излюбленным приемом было создание небольших ростовых портретов, тела которых исполнялись карандашом, а лица — в цвете. Ни одна красавица того времени не чувствовала себя счастливой, если ее прелести не были запечатлены Косвеем; светские подруги принца-регента числились среди его самых преданных покровителей, а сам принц часто навещал художника. Жена Косвея, Мария, была талантливой миниатюристкой и работала для шекспировского издания Бойделла и «Поэтов» Маклина. О сплетнях вокруг нее и ее мужа нам нет нужды распространяться. В последние годы жизни Косвей уверял, что разделяет учение Сведенборга и идеи месмеризма (животного магнетизма), делал вид, будто беседует с людьми за границей, претендовал на способность воскрешать мертвых и заявлял, что Дева Мария неоднократно позировала ему для портрета. Он был избран ассоциированным членом Королевской академии художеств в 1770 году и действительным членом в 1771 году.

ГЕНРИ БОУН (1755—1834) начинал свой путь как ученик на фарфоровой мануфактуре в Плимуте, где расписывал цветы и пейзажи по керамике, после чего добился успеха как эмальер. Покинув мануфактуру, Боун начал работать в Лондоне, выполняя эмалевую роспись на небольших безделушках. Широкую известность он приобрел в 1781 году благодаря портрету собственной жены. Успех Боуна был стремительным. В 1811 году он был избран академиком и состоял эмальером при Георга III, Георге IV и Вильгельме IV. Самыми известными его работами стали миниатюры по оригиналам Рейнольдса, Тициана, Мурильо и Рафаэля. Примечательны также его портреты членов семейства Рассел со времен правления Генриха VII, знаменитых роялистов времен гражданской войны и восемьдесят пять портретов деятелей елизаветинской эпохи.

ГЕНРИ ЭДРИДЖ (1769—1821) — еще один мастер миниатюры, обязанный частью своего успеха тщательному следованию манере Рейнольдса. Он писал миниатюры на слоновой кости, а некоторое время — на бумаге, используя графитный карандаш поверх отмывки китайской тушью. Он также добился больших успехов как художник-пейзажист, работающий акварелью.

ЭНДРЮ РОБЕРТСОН (1777—1845), сын краснодеревщика из Абердина, прибыл в Лондон пешком в 1801 году и заручился покровительством президента Бенджамина Уэста, чей портрет он написал. В свое время Робертсон стал весьма успешным миниатюристом и практиковал в этом жанре более тридцати лет. Его портретные сходства достоверны, хотя они и не входят в первый ряд произведений миниатюрного искусства.

АЛФРЕД ЭДВАРД ШАЛОН (1781—1860), уроженец Женевы французского происхождения, занимает почетное место в истории английского искусства как портретист-акварелист; его миниатюры на слоновой кости полны жизни, энергии и оригинальности. В 1816 году он был избран академиком (R.A.). Как живописец масляными красками Альфред Шалон добился значительных успехов. Среди его полотен маслом особого упоминания заслуживают «Игра в жмурки», «Самсон и Далила» (выставлявшаяся вторично на Всемирной выставке 1862 года) и «София Уэстерн». Шалон умел не только писать оригинально, но и подражать манере старых мастеров с такой точностью, что некоторые его работы даже знатоки приписывали Рубенсу, Ватто и другим. Его старший брат ДЖОН ДЖЕЙМС ШАЛОН (1778—1854) снискал известность как пейзажист.

УИЛЬЯМ ЭССЕКС (1784—1869) работал в технике эмали и в 1824 году выставил в Королевской академии художеств портрет императрицы Жозефины по оригиналу Изабе. В 1839 году он был назначен художником-эмальером королевы, а в 1841 году — принца-консорта. Он был одним из последних мастеров живописи по эмали.
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Утренняя прогулка.
Работа Альфреда Э. Шалона.


УИЛЬЯМ ДЕРБИ (1786—1847) славился своими тщательными миниатюрными копиями известных портретов. Он много сотрудничал над изданием «Портреты прославленных лиц» Лоджа.

Сэр УИЛЬЯМ ЧАРЛЬЗ РОСС (1794—1860) завершает плеяду ушедших из жизни мастеров миниатюры. Росс проявлял склонность к искусству еще в детской. Он стал помощником Эндрю Робертсона, и хотя его истинным призванием была миниатюра, он стремился к высотам исторического жанра. Его картины «Суд над Брусом», «Христос, изгоняющий бесов» (выставленная в 1825 году) и «Ангел Рафаил, беседующий с Адамом и Евой» (удостоенная дополнительной премии в 100 фунтов на Выставке картонов в 1843 году) служат образцами его дарования в этой области в разные периоды творчества. В истории же искусства он останется прежде всего как миниатюрист. В 1839 году он был избран действительным академиком и в том же году удостоен рыцарского звания. Двор благоволил ему. Он писал миниатюрные портреты королевы и членов королевской семьи, Саксен-Кобург-Готского дома, а также короля и королевы Португалии. Покойный император французов в бытность свою принцем Луи Наполеоном числился среди его многочисленных моделей.
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ГЛАВА VII.
ХУДОЖНИКИ-АКВАРЕЛИСТЫ.
(1750—1875.)





Акварельная живопись в определенном смысле является древнейшим видом изобразительного искусства. Мы находим ее образцы в гробницах египтян, в римских катакомбах и в домах Помпей. Масляная живопись по сравнению с ней — процесс современный, хотя утверждение, будто она была изобретена братьями Ван Эйк лишь в начале XV века, ныне признано ошибочным. Самые ранние картины исполнялись красками, растворимыми в воде и смешанными с определенными ингредиентами, необходимыми для их закрепления. Таким образом создавались настенные росписи в технике темперы, знакомой нам как живопись клеевыми красками. Картоны Рафаэля представляют собой образцы темперной живописи на бумаге, а «Триумф Цезаря» Мантеньи (Хэмптон-корт) служит примером аналогичной техники на холсте. Искусство акварели практиковалось ранними итальянскими и немецкими художниками, а также мастерами фламандской и голландской школ. Во многих миниатюрах часословов как в этой стране, так и за ее пределами использовались акварельные краски со значительной примесью белил. То же самое было свойственно и ранним английским миниатюристам, которые начинали с применения укрывистых красок и постепенно переходили к прозрачным пигментам. Несмотря на всю древность акварельной живописи, создание школы акварели в том смысле, в каком этот термин понимается сегодня, принадлежит нашей стране. Мы обязаны этой современной школе вовсе не мастерам темперы, не иллюстраторам часословов и не ранним миниатюристам. Ее истоки следует искать в практике топографов, зарисовывавших руины, здания и пейзажи для антикваров. Первые подобные работы выполнялись контуром с помощью тростникового пера. Примеры можно увидеть в некоторых небольших картинах Альбрехта Дюрера в Британском музее. Использовавшиеся пигменты были прозрачными и наносились на бумагу. Самые ранние из этих картин выполнены в монохромной гамме — черной или серой; затем кое-где стали добавлять цвет, и весь эффект в целом напоминал цветную гравюру. Таковы «тонированные», или «крашеные», рисунки, от которых берут свое начало наши современные акварели. Ранний метод господствовал долгое время, что можно видеть по историческому собранию акварелей в Южном Кенсингтоне, однако постепенно искусство развивалось, применялись лучшие пигменты, и уже к 1790 году наметился заметный прогресс, приведший к триумфам Гртина и Тёрнера, а также к более блестящим образцам позднейших дней. У современного направления акварели есть одно великое преимущество: оно оттолкнулось от природы, не будучи сковано условными правилами или традициями. Ранние топографы сталкивались с природой лицом к лицу; некоторые из них, подобные Уэбберу и Александру, расширяли свои наблюдения до дальних стран, другие же, открывая красоты собственной родины, довольствовались копированием природы. Нашим художникам конца прошлого и начала нынешнего века предстояло придать акварельному искусству новый, более высокий характер, благодаря которому оно из скромных зачатков выросло в чисто национальную и самобытную школу. Практикуемая чередой гениальных мастеров, она породила самостоятельную ветвь искусства, занявшую равное место с масляной живописью. Более светоносная и едва ли менее мощная, чем произведения, написанные в этой технике, акварель в умелых руках позволила с полнейшей полнотой выразить природу и идеально воплотить идеал.

ПОЛ СЭНДБИ (1725—1809) вошел в историю как «отец акварельного искусства», однако, поскольку он никогда не шел дальше подкрашенного рисунка и до конца дней использовал тушь для теней, а перо для контуров, это звание незаслуженно. Сэндби был уроженцем Ноттингема и, прослужив в Чертежном бюро в Тауэре, поселился в Виндзоре в 1752 году, став учителем рисования детей Георга III. Он был одним из членов-учредителей Королевской академии художеств в 1768 году и тогда же получил должность преподавателя рисунка в Военной школе в Вулидже. Он написал множество видов окрестностей Виндзора, а для сэра Уоткина В. Уинна и сэра Джозефа Бэнкса исполнил пейзажи Уэльса. Образцы его искусства в технике корпусной краски и тонирования находятся в коллекции Южного Кенсингтона, включая «Древний бук», исполненный корпусной краской; «Круглая темница» выполнена тушью с легкой подкраской; «Пейзаж с собакой и фигурами» решен в манере полноцветной тонировки.

ТОМАС ХИРН (1744—1817) в молодые годы перебрался из Уилтшира в Лондон и предназначался к торговой деятельности. Тем не менее он поступил в ученики к граверу Вуллетту. В 1771 году он отправился на Подветренные острова в качестве официального рисовальщика при губернаторе, и это новое занятие побудило его оставить гравюру ради топографического вида. Он тонировал пейзажи с активным использованием локального цвета. В Южном Кенсингтоне хранятся его работы «Деревенский трактир», «Вид Ричмонда», две марины по оригиналам Ван де Велде и «Замок Кэкстор».

УИЛЬЯМ ПЕЙН, занимавший некогда гражданскую должность на Плимутской верфи, приехал в Лондон в 1790 году. Ранее он экспонировал тонированные виды Девоншира, которые привлекли внимание Рейнольдса. Он наиболее известен как изобретатель нейтрального тона, получившего название «серая пейна».

АЛЕКСАНДР КОЗЕНЦ (ум. 1786), внебрачный сын Петра Великого, родился в России. Изучав искусство в Италии, он прибыл в Англию в 1746 году и практиковал как преподаватель рисования. Обладая тонким поэтическим чувством и благородным пониманием масштабности, этот художник оставил глубокий след в душах своих последователей.

ДЖОН УЭББЕР (1752—1793) путешествовал по Италии, Франции и Швейцарии, создав многочисленные рисунки. Он был официальным рисовальщиком в последнем плавании капитана Кука и свидетелем его гибели.

ДЖОН РОБЕРТ КОЗЕНЦ (1752—1799), сын Александра Козенца, был одним из первых мастеров, практиковавших акварельную живопись в современном понимании этого термина. Его работы в технике тонирования преисполнены поэтической красоты и демонстрируют заметный шаг вперед по сравнению с творениями его предшественников. В Южном Кенсингтоне можно увидеть его «Палаццо Киджи близ Альбано». Констебл, на которого искусство Козенца произвело сильное впечатление, говорил, что он был «величайшим гением, когда-либо касавшимся пейзажа». Он первым вышел за рамки чистой топографии и придал своим картинам подлинный лиризм. Хотя он трудился главным образом в принятой манере тонирования, в его полотнах прослеживаются признаки благородного движения вперед, которому вскоре предстояло стать еще более очевидным.

ДЖОН СМИТ (1749—1831), прозванный «Уорик Смит», вероятно, потому, что путешествовал по Италии с графом Уориком или по его поручению. Шесть его итальянских зарисовок находятся в Южном Кенсингтоне. Гейнсборо говорил, что «он был первым акварелистом, который до конца провел свой замысел». В 1816 году он стал президентом Общества акварелистов. Здесь мы должны вкратце упомянуть ТОМАСА РОУЛАНДСОНА (1756—1827), наиболее известного своими карикатурами, в том числе иллюстрациями к «Доктору Синтаксису», «Пляске смерти» и «Пляске жизни».

УИЛЬЯМ АЛЕКСАНДР (1767—1816) сопровождал лорда Макартни в Китай в 1792 году в качестве художника миссии. Впоследствии он был назначен хранителем отдела гравюр и рисунков в Британском музее. Он иллюстрировал множество книг о путешествиях.

ДЖОШУА КРИСТАЛЛ (1767—1847), один из членов-учредителей Общества акварелистов, неоднократно занимавший пост его президента. Он обычно писал античные фигуры на фоне пейзажей и жанровые сцены. Его картины «Юный рыбак» и «Рыбный рынок на пляже в Гастингсе» хранятся в Южном Кенсингтоне.

ГЕНРИ ЭДРИДЖ, создавший прекрасные рисунки в Париже и Нормандии, уже упоминался нами среди миниатюристов.

РОБЕРТ ХИЛЛС (1769—1844) представлял анималистическую живопись в акварели и может быть назван основоположником этого направления. Он часто работал в соавторстве с другими художниками; так, в картине «Олени в пейзаже» (Южный Кенсингтон) олени написаны Хиллсом, а пейзаж — Барретом.

МАЙКЛ АНДЖЕЛО РУКЕР (1748—1801) начинал свой путь как гравер, но, получив уроки живописи у Пола Сэндби, оставил резчик и занимался как студент в Королевской академии художеств. Впоследствии он стал главным декоратором театра Хеймаркет. Он активно использовал локальный цвет в тонированных рисунках, что можно видеть на примере «Приората Сент-Ботолф» и «Церкви приората Боксгроув» (коллекция Южного Кенсингтона).

Заметное место среди художников, доказавших, что мощь и сочность, приписывавшиеся прежде лишь масляной живописи, достижимы и в акварели, занимал —

ТОМАС ГИРТИН (1773—1802), коренным образом изменивший технические приемы своих предшественников за счет прописки всей картины локальными цветами ее составных частей. Гилтин нашел друга и помощника в лице доктора Монро, обладавшего множеством прекрасных рисунков и открывавшего молодым художникам того времени свободный доступ к ним. В речных пейзажах, открывавшихся из дома доктора в Адельфи, Гуртин находил благодатные сюжеты для своего искусства, равно как и среди старинных уголков Челси и Уэндсуэрта. Позднее он расширил географию своих поездок, выбирая соборные города Английской провинции и посещая Озерный край, Шотландию и Уэльс. Гиртин любил изображать мрачные и суровые виды — такие, как меланхоличные холмы Камберленда и строгие пейзажи Шотландии, — тогда как Тёрнер, его друг и сподвижник по дому доктора Монро, воспевал свет даже при обращении к тем же сюжетам, что привлекали его товарища. Глубоко потратив драгоценное время на создание панорамы Лондона, пользовавшейся большим успехом, художник скончался в возрасте двадцати девяти лет, но успел сделать колоссальный шаг вперед в акварельной живописи, добавив к поэтичности, привнесенной Козенцем, мощь эффекта, колорита и исполнения. Удачные образцы искусства Гиртина можно увидеть на «Виде на Уорфе» и в «Аббатстве Риво» (Южный Кенсингтон).

ДЖОРДЖ БАРРЕТ младший (1774—1842) был одним из членов-учредителей Общества акварелистов. Он особенно увлекался эффектами заката.

Уильям Де ла Мотт (1780—1863) изначально был учеником президента Уэста, но оставил масляную живопись ради акварели. Он писал пейзажи в манере Гиртина, но преимущественно тяготел к архитектурным мотивам и маринам.

О ДЖОЗЕФЕ МЭЛЛОРДЕ УИЛЬЯМЕ ТЁРНЕРЕ (1775—1851) мы расскажем ниже как о мастере масляной живописи; здесь же нам необходимо охарактеризовать его влияние на акварельное искусство, которое оказалось даже сильнее влияния Гиртина. «Многие ведут отсчет полноценного развития акварели от Гиртина, но оно в гораздо большей степени обязано Тёрнеру, который, умея работать в этом материале с силой и мощью Гиртина, приумножил эту мощь деликатностью и фактурным качеством» (Редгрев). Тёрнер славится как живописец как акварелью, так и маслом, а также как создатель серий «Виды южного побережья», «Англия и Уэльс», «Реки Франции», иллюстраций к «Италии» и «Поэмам» Роджерса. Его «Liber Studiorum» представляет собой собрание ценных монохромных этюдов, хранящихся ныне в Национальной галерее. Созданные им на их основе офорты получили широкую известность. Мистер Редгрев пишет о нем: «Если какой-либо литератор и обмакивал перо в поэзию, то Тёрнер несомненно делал это своим послушным карандашом, являясь поистине одним из самых искренних поэтов природы». Его акварельные листы представлены в Национальной галерее превосходнейшим образом.
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Вечер. — „Datur hora quieti“.
По рисунку ТЁРНЕРА.


Несмотря на заметный прогресс акварельной живописи, до поры до времени не существовало подходящих выставочных площадей для показа созданных в ней произведений. Помещение, отведенное под акварель на выставках Королевской академии художеств, именовалось «камерой смертников». Широкая публика по-прежнему верила в превосходство масляной живописи и преклонялась перед крупными, ничем не примечательными полотнами, оставляя жемчужины искусства висеть без внимания в акварельном зале. Чтобы исправить это положение, 30 ноября 1804 года было создано Общество акварелистов, у истоков которого стояли Хиллс, Пайн, Шелли, Уиллс, Гловер и Варли. Первым президентом стал Уильям Сори Гилпин. Это общество придало новый мощный импульс акварельному искусству, а в 1808 году возникло второе объединение — Ассоциированные художники-акварелисты. Первое общество выставляло работы только своих членов, новое же объединение было менее эксклюзивным; век последнего оказался недолгим. Общество акварелистов со временем также растеряло былую популярность, и в 1813 году его члены приняли решение о роспуск. Двенадцать из них, однако, воспротивились этому шагу и продолжали ежегодные выставки в течение нескольких лет при скромных успехах. Тем временем остальные члены в 1814 году открыли выставку на Нью-Бонд-стрит и пригласили к участию британских акварелистов, не состоявших в других объединениях. Эта попытка провалилась. Первоначальное ядро переименовало себя в «Общество художников масляной и акварельной живописи», на время допустило экспонирование картин маслом и внесло другие поправки в устав, но в 1821 году вернулось к изначальному устройству. В 1823 году оно обосновалось в своем нынешнем помещении на Пэлл-Млл-Ист, с какового момента и процветает. В 1881 году оно получило наименование Королевского общества акварелистов.

В 1831 году было сформировано Новое общество акварелистов — объединение, которое два года спустя изменило название на Новое общество художников-акварелистов. В 1863 году оно превратилось в Институты акварелистов — наименование, сохраняющееся за ним и поныне. Стремительный рост числа художников этого направления диктовал необходимость создания второго общества. Третья акварельная выставка открылась в Галерее Дадли, недавно пережившей реорганизацию своего управляющего комитета.

ДЖОН ВАРЛИ (1778—1842) начинал подмастерьем у серебряника, затем у портретиста и впоследствии у архитектурного рисовальщика. Спустя время он обрел свое истинное призвание в пейзажной акварели. Как мы уже видели, он был одним из основателей Общества акварелистов. Его работы примечательны простотой и лиризмом, однако поздние произведения из-за необходимости работать в спешке отличаются большой степенью незавершенности. Варли писал главным образом уэльские виды, многие из которых находятся в Южном Кенсингтоне (например, «Мост в Беддгеллерте» и «Замок Харлех»).

УИЛЬЯМ ХАВЕЛЛ (1782—1857), еще один член-учредитель Общества акварелистов, неизменно участвовал в выставках до 1817 года, после чего отправился в Индию. По возвращении он отправлял на суд Королевской академии художеств преимущественно полотна маслом. Хавелл был в числе тех, кто способствовал выходу акварели за рамки чистой топографии, а в поздних работах перенял «солнечную манеру» Тёрнера.

САМУЭЛЬ ПРОУТ (1783—1852) наиболее известен своими зарисовками континентальных достопримечательностей (например, «Вюрцбург», «Арка Константина в Риме» и «Портал собора в Регенсбурге» из собрания Южного Кенсингтона). Он преуспел как мастер изображения хижин и древних руин, но ему редко удавалась листва. Он публиковал пособия по рисованию, содержавшие этюды с натуры.

ДАВИД КОКС (1783—1859), сын кузнеца, родился в Бирмингеме. Он рос болезненным ребенком и вместо шумных забав сверстников развлекался рисованием. Получив уроки у местного художника, он нашел работу в качестве росписи медальонов, а также декоратора в театрах Бирмингема и в амфитеатре Эстли в Ламбете. Посвятив себя пейзажу и заручившись поддержкой Джона Варли, Кокс быстро выдвинулся в ряды наиболее выдающихся мастеров своей школы, отличавшихся правдивостью колорита, чистотой и лучезарностью света в своих работах. Он был избран членом Общества акварелистов в 1813 году. Его стиль можно изучить в Южном Кенсингтоне. Ныне его произведения пользуются высочайшим спросом.

ТОМАС МАЙЛЗ РИЧАРДСОН (1784—1848), уроженец Ньюкасла-апон-Тайн, как говорят, загорелся желанием стать живописцем, увидев пейзаж Кокса. Он начал учеником у краснодеревщика. Променяв это ремесло на профессию школьного учителя, он в конце концов выбрал искусство своим призванием и стал выдающимся пейзажистом.
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Гробницы Скалигеров в Вероне. Работы ПРАУТА.


ЭНТОНИ ВАНДАЙК КОПЛИ ФИЛДИНГ (1787—1855) оказался достоин носившегося им имени. Он был учеником Варли и представил свою первую картину на выставке акварелей 1810 года. С тех пор его успех был обеспечен. При жизни его работы продавались по очень высоким ценам. В 1831 году он был избран президентом Общества акварелистов и занимал этот пост до самой смерти. Филдинг исполнил несколько прекрасных масляных картин. «Он восхищается дали, просторными равнинами и волнистыми холмами. Правда, хотя пространство часто передано, результатом оказывается пустота». Примером тому служит полотно «Южные холмы в Девоне» в Южном Кенсингтоне. Морские виды относятся к лучшим произведениям Филдинга, но даже они отличаются манерностью.

Питер де Вент (1784—1849) родился в Стаффордшире и имел голландское происхождение. Будучи постоянным участником выставок Общества акварелистов и изображая сцены непосредственно с натуры, он выбирал северные и восточные графства Англии. Хлебные поля и уборка сена относятся к его любимым сюжетам. Он очень широко представлен в собрании Южного Кенсингтона.

ДЖОРДЖ ФЕННЕЛ РОБСОН (1790—1833), покинув родной Дарем, выставлял множество картин в Королевской академии художеств, но лучшие его работы появлялись на выставках Общества акварелистов. Он иллюстрировал много книг и писал совместно с Хиллсом, который изображал животных. Три его работы находятся в Южном Кенсингтоне.

ТОМАС ХИПИ (1775—1835) родился в Лондоне и, будучи, подобно многим другим художникам, отдан в ученики к нелюбимому ремеслу, оставил его ради занятия гравюрой. Это, однако, уступило место живописи, и он начал с портрета. Он впервые выставился в Королевской академии художеств в 1800 году, был принят в члены-корреспонденты Общества акварелистов в 1807 году и в его действительные члены — в 1808 году. Некоторое время он сопровождал английскую армию на Пиренейском полуострове и находил покровителей среди офицеров. В Южном Кенсингтоне хранятся две его жанровые картины: «Прибрежный пейзаж с фигурами» и «Раненая нога».
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Бернкастель на Мозеле. Работы ХАРДИНГА.


УИЛЬЯМ ГЕНРИ ХАНТ (1790—1864) был одним из самых оригинальных и универсальных мастеров школы акварели. Начав как пейзажист, в более зрелые годы он преуспел в бытовых сценах из сельской жизни, в то время как в качестве живописца, писавшего фрукты и цветы, он не имел себе равных. Хант был учеником Варли и пользовался преимуществом дружбы с доктором Монро. Разноплановый характер его искусства можно увидеть в Южном Кенсингтоне на картинах «Мальчик и козы» и «Глубокая задумчивость» (негритёнок, ломающий голову над примером на сложение), которые иллюстрируют его жанровые произведения, тогда как «Цветение боярышника и птичье гнездо», «Примулы и птичьи гнезда» и «Сливы» служат примерами другой стороны таланта Ханта. Его юмористические картины «Атака», «Поражение», «Озадаченный политик» и «Цирюльня» хорошо известны.

ДЖЕЙМС ДАФФИЛД ХАРДИНГ (1798—1863), сын художника, предназначался для карьеры юриста, но предпочёл стать живописцем. В возрасте пятнадцати лет он был учеником Сэмюэла Праута, и поначалу его работы во многом были обязаны этому мастеру. Подобно своему учителю, ему не удавалась листва. Хардинг завоевал серебряную медаль Общества искусств за акварельный рисунок и стал очень популярен в качестве преподавателя рисунка. Он издал множество учебных пособий, в которых прибегал к помощи литографии. Его поездка во Францию и Италию принесла многочисленные этюды, которые вошли в «Пейзажный ежегодник». Он представлен в Южном Кенсингтоне работой «Пейзаж с лачугами». Хардинг описывается как первый художник-акварелист, который в значительной степени использовал белила в смеси с прозрачными тонами. Этот пример почти всегда пагубно сказывался на работах.
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Вид с Ричмонд-Хилл. Работы ДЕ ВЕНТА.


ДЖОРДЖ КАТТЕРМОЛ (1800—1868) был родом из Диклборо, графство Норфолк. Он начал свой жизненный путь как топографический рисовальщик и изучал архитектурные древности. Это подготовило его к средневековым и романтическим сюжетам, которые он так любил: бригады, разбойники и рыцари занимают значительное место в его работах. Его путешествия по Шотландии принесли плоды в виде иллюстраций к романам Вальтера Скотта. Его картины создавались благодаря памяти, а не новым вдохновениям, и с возрастом они стали блеклыми. Среди главных произведений Каттермола — «Сир Уолтер Рэли, наблюдающий за казнью Эссекса в Тауэре», «Гамильтон из Ботвеллхога, готовящийся застрелить регента Мюррея», «Рассказ оружейника», «Челлини и разбойники», «Пираты за игрой в карты», которые все находятся в Южном Кенсингтоне.

ДЖЕЙМС ХОЛЛАНД (1800—1870) начинал как художник цветов и преподаватель этой ветви искусства. Он нашёл более широкое поприще и известен как мастер пейзажей и морских видов. В его работах поражает яркий колорит. Его «Неймеген в Голландии» находится в Южном Кенсингтоне, где также хранится серия из шестнадцати его рисунков, выполненных в Португалии.

СЭМЮЭЛ ПАЛМЕР (1805—1881) впервые выставился в Британском институте в 1819 году. В 1843 году он был избран членом-корреспондентом Общества акварелистов, а в 1855 году стал его действительным членом; именно на выставках этого общества его работы появлялись чаще всего.

Его живописные произведения представляют собой главным образом пасторальные сцены, трактованные в идеализированной манере, и демонстрируют высокий дар воображения и поэтический гений. Вдохновение для своих картин он черпал из сочинений Мильтона и Вергилия, с которыми был хорошо знаком. В своем творчестве он испытывал влияние произведений Уильяма Блейка и в некоторой степени своего тестя Джона Линнелла. Сэмюэл Палмер исполнил несколько высоко ценимых офортов.

 

ЭДВАРД ГЕНРИ ВЕХНЕРТ (1813—1868), ФРЭНСИС УИЛЬЯМ ТОПХЭМ (1808—1877), ААРОН ЭДВИН ПЕНЛИ (1806—1870), ЭДВАРД ДАНКАН (1803—1882), Джордж Шалдерс (1826—1873), ДЖОРДЖ ХЕЙДОК ДОДЖСОН (1811—1880) — все они были членами того или иного Общества акварелистов и добились известности на различных поприщах искусства.
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Староанглийское гостеприимство. Работы ДЖОРДЖА КАТТЕРМОЛА. 1839 г. н. э.
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ГЛАВА VIII. АНГЛИЙСКОЕ ИСКУССТВО В XIX ВЕКЕ. — СЭР ТОМАС ЛОУРЕНС И ЕГО СОВРЕМЕННИКИ.



Прослеживая развитие британской живописи, мы видели, что в начале XVIII века английская публика выше всего ценила иностранных художников. Не было никакой веры в способность англичан создавать оригинальные произведения, а потому не давалось никакого поощрения борьбе с «рабством черных мастеров». Никто не осмеливался вывесить современную английскую картину, претендующую на оригинальность. Если требовался портрет, художник считал необходимым подражать Кнеллеру. Если нужен был пейзаж, считалось правильным искать его в Италии. Если живописец желал преуспеть, он был вынужден быть скорее домашним декоратором, чем художником. Мы видели также, как это заклятие было развеяно: сначала Хогартом, который имел мужество оставаться верным своей оригинальности, хотя на распродаже его картин появился лишь один покупатель; затем Рейнольдсом, который писал портреты как живых людей, а не простых кукол. Мы видели, как Вилсон и Гейнсборо создали школу английской пейзажной живописи и показали доселе пренебрегаемые красоты нашей собственной земли. Мы отмечали исторических живописцев, храбро боровшихся против пренебрежения: Бэрри, о котором никто не заботился, верившего в свое искусство, и Копли, который обращался с историей свежо и правдиво. Уэсту мы обязаны попыткой изобразить сцены из Священного Писания и смелым выступлением против нелепой моды, представлявшей любого воина, даже краснокожего индейца, облаченным в доспехи древнеримского солдата. И мы не должны забывать поэтические фантазии Ромни, драматическую силу Опи, изящество Стотхарда, великое вдохновение Блейка и дикие кошмарные иллюстрации Фюзели. Мы видели искусство, слишком долго состоявшее в браке с литературой и тем не менее делающее большие успехи благодаря тем, кто обратил свое внимание на книжную иллюстрацию и миниатюрную живопись, поднявшись до большой популярности. Мы наблюдали, как Королевская академия художеств улучшила социальное положение английских живописцев, которых прежде почитали за разновидность лучших домашних декораторов, и как учреждение Обществ акварелистов способствовало развитию отрасли искусства, которая, начавшись с наброска топографа, достигла высокого совершенства и красоты.

 

Среди выдающихся деятелей начала девятнадцатого века был —
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Мастер Ламбтон. Работы ЛОУРЕНСА. 1825 г. н. э. Из собрания графа Дарема.


ТОМАС ЛОУРЕНС родился в 1769 году в Бристоле; его отец, получивший юридическое образование, был в то время владельцем постоялого двора. В раннем возрасте будущий живописец переехал с остальной семьей в гостиницу «Черный медведь» в Дивайзесе, куда его привели обстоятельства жизни старшего Лоуренса. Постоялый двор был известной почтовой станцией на пути в Бат, и у юного Томаса было вдоволь возможностей демонстрировать свои преждевременные таланты гостям, останавливавшимся там. Отец давал ему отрывочные уроки чтения и декламации. Природа наделила его чудесным художественным даром, и уже в пятилетнем возрасте прекрасного ребенка с длинными ниспадающими волосами представляли всем клиентам, и он декламировал Мильтона и Коллинза или писал их портреты в соответствии с их вкусами. Нам рассказывают, что в столь юном возрасте он нарисовал поразительно верное сходство леди Кеньон. Систематического образования Лоуренс почти не имел, за исключением двухлетней школы в Бристоле, но он многое почерпнул из бесед с выдающимися покровителями и друзьями в ранние годы. В 1779 году семья Лоуренсов переехала из Дивайзеса в Оксфорд, где мальчик нарисовал множество портретов. Покинув Оксфорд и обосновавшись в Бате, Лоуренс помогал нужникам семьи, рисуя портреты пастелью по гинее и по полторы гинеи за штуку. Его слава быстро распространилась. Миссис Сиддонс позировала ему, равно как и герцогиня Девонширская, а в 1785 году Общество искусств присудило ему свою серебряную палитру, «позолоченную по всему корпусу», за пастельную копию «Преображения» Рафаэля, исполненную Лоуренсом, когда ему было всего тринадцать лет. Лондон был наиболее подходящим местом для развития стольких талантов, какими обладал он, и потому старший Лоуренс отправился туда со своим сыном в 1787 году, и последний был зачислен студентом в Королевскую академию художеств. Он представил семь работ на выставку того же года, был представлен сэру Джошуа Рейнольдсу и принят им с добротой; великий живописец поддержал юношеский гений и посоветовал ему изучать природу вместо старых мастеров. Лоуренс последовал этому совету и избежал искушения опробовать методы колорита, оказавшиеся губительными для многих работ сэра Джошуа. Путь юноши был путем неизменного успеха. Король и королева проявляли к нему интерес. В 1791 году он был избран членом-корреспондентом Академии, а год спустя назначен придворным живописцем короля — должность, ставшую вакантной после смерти Рейнольдса. Общество дилетантов нарушило свои правила, чтобы сделать Лоуренса своим членом и живописцем общества; в 1794 году, когда художнику было почти двадцать пять лет, он был избран королевским академиком. Едва ли когда-либо живописец поднимался столь стремительно и с таких скромных оснований, и никогда студия не была столь переполнена ситтерами, как студия Лоуренса. Господа Редгрейвы, критикуя его портреты, говорят: «После Рейнольдса и Гейнсборо Лоуренс выглядит мило и живописно-научно; в нем нет той силы объединения фигуры с фоном — того слияния плоти с окружающим светом, которое видно на картинах первого президента. Работа Лоуренса кажется более поверхностной — поистине поверхностной, — тогда как его телесные тона не имеют природной чистоты тех, что принадлежат кисти двух его предшественников; мы находим их милыми у Лоуренса, но мы забываем о красках и живописи, глядя на лицо работы Рейнольдса или Гейнсборо». Те же критики отмечают в отношении детских портретов Лоуренса, что сэр Джошуа значительно превосходил его в этой отрасли искусства и что у первого «не было явного доступа в сокровенное сердце детства». С другой стороны, Фюзели, его современник, считал портреты Лоуренса столь же хорошими или даже лучшими, чем работы Ван Дейка, и рекомендовал художникам оставить надежду приблизиться к нему. В 1797 году Лоуренс выставил картину «Сатана, созывающий свои легионы», ныне принадлежащую Королевской академии художеств. Разнообразны и противоречивы критические отзывы об этой картине, являющейся честным образцом сил живописца в истории. Современный критик говорит о ней: «Фигура Сатаны колоссальна и нарисована с превосходным мастерством и рассудительностью». Фюзели, напротив, характеризует главную фигуру кратко и сильно как «чертовски скверную вещь, конечно, но не дьявола». Сам Лоуренс справедливо считал «Сатану» своей лучшей работой. После смерти Уэста в 1820 году Лоуренс был единогласно избран президентом Королевской академии художеств. Пятью годами ранее принц-регент возвел его в рыцарское достоинство. Иностранные академии осыпали его почестями. Он совершил поездку за границу по просьбе правительства, чтобы написать портреты различных прославленных лиц, участвовавших в борьбе с Наполеоном I. Десять лет спустя после вступления на президентское кресло Лоуренс скончался. Лучшие критики заявляют, что ему не может быть отведено высокое место среди живописцев. Значительная доля его популярности объяснялась тем, что он льстил своим моделям и следовал искусственному стилю того дня. В более поздние годы он утратил свежую силу своей молодости. Следует признать, однако, что он не был подражателем ни Рейнольдса, ни кого-либо еще, но трактовал свои сюжеты в собственном стиле. Его обвиняют в привнесении в свои картины «преобладающей меловатости», унаследованной от ранних занятий пастелью. Когда он умер, не нашлось никого, кто мог бы занять его место. Ватерлооский зал в Виндзорском замке содержит портреты Пия VII, императора Франца и кардинала Гонсальви. Знамениты среди его детских портретов «Мастер Ламбтон», «Леди Пил с дочерьми» и «Леди Гоуэр с ребенком»; за последний он получил 1500 гиней. В Национальной галерее находится девять его работ, включая «Гамлета с черепом Йорика» и портреты Бенджамина Уэста и миссис Сиддонс. Современники сэра Томаса, практиковавшие в портретной живописи, были все обязаны Рейнольдсу.

ДЖОРДЖ ГЕНРИ ХАРЛОУ (1787—1819) вышел из детства, в котором его баловали и портили, в недолгую зрелость, которой общество актеров и актрис отнюдь не пошло на пользу. Некоторое время он был учеником Лоуренса, и предполагается, что, если бы Харлоу жил дольше, он стал бы успешным соперником последнего как портретист. После поездки за границу он, подобно многим своим собратьям, возжелал преуспеть в исторической живописи. Его «Суд над королевой Екатериной», в представании которого миссис Сиддонс выступает в роли королевы, не доказывает, что он преуспел бы в этой отрасли искусства. Она экспонировалась на выставке «Старые мастера» 1882 года.

УИЛЬЯМ ОВЕН (1769—1825), сын ладлоуского книготорговца, прибыл в Лондон в 1786 году после получения хорошего образования в Грамматической школе Ладлоу. Он стал учеником Чарльза Кэттона, пейзажиста и анималиста, а также Академии. В 1792 году он выставил «Портрет джентльмена» и «Вид на Лудфордский мост». Он главным образом известен как портретист и находил эту отрасль искусства прибыльной, но его подлинные вкусы проявились в «Слепом нищем из Бетнал-Грин», «Гадалке», «Школьнице из деревни» и других простых сюжетах сельской жизни. Картина с изображением двух сестер принесла ему в жены одну из них; а портреты Питта, лорда Гренвилла, герцога Баклю и других примечательных лиц вывели его в моду. Овен был избран действительным членом Академии в 1806 году и назначен портретистом принца Уэльского в 1810 году. Он был неутомимым тружеником, и его тематические картины пользовались интересом, который не сохраняется в дальнейшем. В Национальной галере находится «Мертвый малиновый дрозд». Его работы «Уильям Крокер» и «Лорд Лафборо» хранятся в Национальной портретной галерее.
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Суд над королевой Екатериной. Работы ХАРЛОУ. 1817 г. н. э. Из собрания миссис Моррисон.


МАРТИН АРЧЕР ШИ (1770—1850), уроженец Дублина, начал художественные штудии в Дублинской академии. В Дублине он стал известен как портретист. Он приехал в Лондон в 1788 году, где был представлен Берку, а через него — Рейнольдсу, который посоветовал молодому живописцу учиться в Королевской академии художеств — совету, которому он следовал с некоторым нежеланием. Постепенно прокладывая себе путь, он стал успешным мужским портретистом. В 1800 году он был произведен в члены Академии. Хотя Мартин Ши посвящал себя портретной живописи, он то и дело возвращался к жанровым картинам, образцами которых являются «Велисарий», «Лавиния» и «Крестьянская девушка». Более амбициозной работой были «Просперо и Миранда», выставленные в 1806 году. Своим избранием в Академию Ши был обязан положению портретиста, и он оправдал этот выбор защитой института от тех, кто нападал на его привилегии. В 1830 году он был избран президентом и возведен в рыцарское достоинство. Три его работы находятся в Национальной галерее: «Младенец Вакх» и портреты комика Мортона и Льюиса в роли маркиза в «Полуночном часе». Первая иллюстрирует поздний стиль Ши; портрет Льюиса, написанный в 1791 году, — его ранний метод. Помимо живописных полотен, Ши был автором нескольких литературных произведений, включая трагедию, роман, «Рифмы об искусстве» и художественные рецензии.
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Швейцарская крестьянская девушка. Работы ХОВАРДА.


ГЕНРИ ХОВАРД (1769—1847), хотя изначально не предназначался для художника, рано проявил талант к рисунку, стал учеником Филиппа Рейнегла и Академии, где два года спустя завоевал серебряную медаль Школы натурщиков и золотую медаль Школы живописи за «Карактака, узнающего мертвое тело своего сына», которую Рейнольдс, бывший тогда президентом, тепло похвалил. С 1791 по 1794 год Ховард путешествовал по Италии и написал «Смерть Авеля» для получения стипендии Академии для путешествующих пенсионеров, которой он не добился. Обещание его юности не оправдалось. «Его работы изящны и красивы, отличаются пристойностью и приятны по композиции; его лица и выражения хороши, рисунок правилен, но стиль холоден и слаб». (Редгрейв.) Большинство работ Ховарда невелики по размеру: он выбирал классические и поэтические сюжеты, такие как «Рождение Венеры», «Солнечная система», «Пандора» и «Плеяды», и время от времени писал портреты. Он был секретарем и профессором живописи Королевской академии художеств. В Национальной галере хранится «Цветочница» — портрет его собственной дочери.

ДЖЕЙМС УОРД (1769—1859) начинал жизнь как граввер и только в тридцать пять лет посвятил себя живописи. Он выбрал анималистический портрет, и его излюбленными предметами были быки и лошади. Его самая известная, но не лучшая картина — «Пейзаж с животным скотом» (Национальная галерея), созданная по предложению Уэста в соперничество «Молодому быку» Пола Поттера в Гааге, которого Уорд никогда не видел. Скот Уорда был написан исключительно с натуры. Морленд приходился Уорду шурином, и его влияние очевидно на картинах последнего. Изображенные в натуральную величину животные на упомянутой картине — это олдернейские бык, корова и теленок в центре, а также другая корова, овца и коза на переднем плане. В Национальной галерее также находится его крупный пейзаж «Гордейл-Скар в Йоркшире».

ТОМАС ФИЛЛИПС (1770—1845) был уроженцем Дадли и начинал как художник по стеклу в Бирмингеме. Приехав в Лондон, он получил помощь от Уэста, бывшего тогда президентом Академии, и в 1792 году выставил «Вид Виндзорского замка», а на следующий год — «Смерть Талбота, графа Шрусбери, в битве при Шатийоне». Филлипс был более успешен как портретист: его сходства точны, картины лишены изъянов и обладают приятным колоратом, хотя как колорист он не занимает высокого места. В 1829 году он стал профессором живописи. В Национальной галерее находятся портрет сэра Дэвида Уилки и «Лесная нимфа». Последняя больше похожа на молодую особу, только что из гостиной.

ГЕНРИ ТОМСОН (1773—1843), сын флотского пушечного казначея, родился в Портси или, как говорят некоторые, в Лондоне. Его произведения состоят из исторических и фантазийных сюжетов, а также портретов. Его первая картина, выставленная в Академии, называлась «Дедал, укрепляющий крылья на своем сыне Икаре». Томсон в 1825 году был назначен хранителем Академии в преемственность Фюзели. С 1800 по 1825 год он выставил семьдесят шесть картин, главным образом портретов. «Мертвый малиновый дрозд» хранится в Национальной галерее.

ДЖОН ДЖЕКСОН (1778—1831) поднялся из скромного дома своего отца-портного до высокого места в мире искусства. Он был освобожден от ремесла отца лордом Малгрейвом и сэром Джорджем Бомонтом. Последний поощрял его визиты в Лондон и выделил ему по 50 фунтов стерлингов в год и комнату в своем доме, пока он учился в Академии. Молодой живописец вскоре добился успеха как портретист и в 1817 году был избран действительным членом Академии. В 1819 году он посетил Рим с сэром Ф. Чантри и написал для него портрет Кановы. Портрет Флаксмана, написанный для лорда Дувера, считается шедевром Джексона. Лесли, говоря о приглушенной насыщенности его колорита, утверждал, что Лоуренс никогда не приближался к нему; а сам Лоуренс заявлял, что портрет Флаксмана был «великим достижением английской школы, которым Ван Дейк мог бы гордиться, назвав себя его автором». Три портрета работы Джексона находятся в Национальной галерее — преподобного В. Х. Карра, сэра Джона Соуна и мисс Стивенс, впоследствии покойной графини Эссекс. Автопортрет самого Джексона хранится в Национальной портретной галерее.
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ГЛАВА IX. ПЕЙЗАЖИСТЫ.



ДЖОЗЕФ МЭЛЛОРД УИЛЬЯМ ТЁРНЕР (1775—1851) стоит во главе английских пейзажистов. Говорили, что, хотя другие могли равняться с ним или превосходить его в некоторых отношениях, «еще не появился никто с таким универсальным талантом». (Д-р Вааген.) Характер Тёрнера представляет собой смесь противоречивых элементов. Он обладал поразительным пониманием прекрасного в природе, но при этом жил в грязи и запустении и одевался в стиле нечто среднем между капитаном судна и извозчиком. Человек, работавший изысканно, порой бывал суров и неоттесан, хотя и был способен на грубое гостеприимство; недолюбливая общество некоторых из своих собратьев, он тем не менее любил компанию своих друзей и, будучи скупым в некоторых финансовых делах, оставил великолепное завещание своему ремеслу. Тёрнер ничем не был обязан красоте или поэтическому окружению своего места рождения, которым был дом его отца, цирюльника на Мейден-Лейн, в Ковент-Гардене. Но подобно тому, как лорд Байрон, как говорят, вызывал в воображении свои прекраснейшие сцены Греции, гуляя по Албемарл-стрит, ассоциации с Мейден-Лейн не помешали Тёрнеру изображать бурные пейзажи и бесчисленные великолепия природы. Цирюльник справедливо гордился своим ребенком, который очень рано проявил свой гений, и первые рисунки Тёрнера, как говорят, выставлялись в цирюльне его отца. Со временем мальчик раскрашивал гравюры и прописывал фоны на архитектурных чертежах. Доктор Монро, меценат искусств, протянул руку помощи молодому гению с Мейден-Лейн. «Мы с Гёртином, — говорит Тёрнер, — часто ходили пешком в Буши и обратно, чтобы делать рисунки для доброго доктора Монро по полкроны за штуку и на деньги для нашего ужина, когда мы возвращались домой». Он, разумеется, отправлялся не из Лондона.
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Большой канал в Венеции. Работы ТЁРНЕРА. 1834 г. н. э.


В 1789 году Тёрнер стал студентом Академии и на следующий год выставил картину в Сомерсет-Хаусе — «Вид архиепископского дворца в Ламбете». Тогда ему было всего пятнадцать лет. С того времени он трудился с неустанной энергий в своем искусстве. Поистине преследование искусства было единственным руководящим принципом его жизни. Он часто совершал поездки (первая была в Рамсгит и Маргит) и накапливал в памяти эффекты шторма, тумана и бури, которые затем воспроизводил. В 1799 году, будучи избран членом-корреспондентом Академии, Тёрнер уже выставлял работы, охватывавшие двадцать шесть графств Англии и Уэльса. В 1802 году он стал действительным академиком и представил в качестве своей дипломной работы «Замок Долбадарн в Северном Уэльсе». В том же году он посетил Континент и увидел Францию и Швейцарию. Пять лет спустя Тёрнер был назначен профессором перспективы Королевской академии художеств. Нам рассказывают, что его лекции читались в столь странной манере, что едва ли несли в себе пользу. О его акварельных картинах и о «Liber Studiorum» невозможно говорить с излишней восторженностью; он создал современную школу акварельной живописи, а его масляные работы оказали влияние на искусство девятнадцатого века. Он впервые посетил Италию в 1819 году; вновь десять лет спустя и последний раз в 1840 году. Его эксцентричность как в манерах, так и в искусстве возрастала с годами. Будучи богатым и имея хороший дом на Куин-Анн-стрит, он умер в убогом жилище у Темзы в Челси за несколько дней до Рождества 1851 года. Тёрнер завещал свое имущество на учреждение богадельни для неимущих художников-мужчин, но предполагаемая неясность его завещания расстроила эту цель. Было решено, что его картины и рисунки должны быть переданы Национальной галерее, тысяча фунтов должна быть потрачена на памятник художнику в соборе Святого Павла, двадцать тысяч фунтов должны быть переданы Королевской академии, а остаток — ближайшим родственникам и законным наследникам. Национальная галерея содержит более ста его картин, помимо большого числа акварельных рисунков и набросков. В своих ранних работах Тёрнер брал старых мастеров за свои образцы: некоторые из его лучших картин демонстрируют черты голландской школы, такие как «Кораблекрушение» и «Восход солнца в тумане». В «Десятой казни» и «Богине раздора» заметно влияние Пуссена, тогда как Вилсону подражают в картине «Эней с сивиллой» и «Вид в Уэльсе». Тёрнер любил состязаться с Клодом; и не только испытывал свои силы в соперничестве со старыми мастерами, но и с удовольствием вступал в честное соревнование с живописцами современности, и когда «Деревенские политиганы» Уилки привлекали всеобщее внимание, Тёрнер создал свою «Кузницу» в подражание ей. В своих поздних картинах Тёрнер жертвовал формой ради цвета. «Туман и пар, освещенные золотым светом утра или озаренные багрянцем вечерних тонов, расстилающиеся, чтобы скрыть даль, или клубящиеся в облаках и бурях, — вот великие характеристики искусства Тёрнера в противоположность мягкой безмятежности чистого безоблачного неба Клода». (Редгрейв.) Тёрнер в своем выборе красок отказался от условности и «отправлялся к водопаду за его ирисом, к пожару за его пламенем, просил у моря его глубочайшей лазури, у неба — его чистейшего золота». (Раскин.) Тот же критик считает период полной силы Тёрнера, полностью развитой и нисколько не ослабевшей, начинающимся с «Улисса» и завершающимся «Тэмерером», — десятилетний период с 1829 по 1839 год.

ДЖОН КОНСТЕБЛ (1776—1837) родился в Ист-Берголте, в Суффолке, 11 июня 1776 года, и солнечная июньская погода, в которую живописец впервые увидел свет, кажется, пронизывает все его картины. Отец Констебла был мельников и предназначал сына для продолжения своего дела; также говорилось, что предполагалось обучить его духовному сану. Однако Констебл был предназначен для художника и стал одним из лучших мастеров пейзажа английской природы. В 1800 году он стал студентом Королевской академии художеств. В 1802 году он выставил свою первую картину. В 1819 году он был избран членом-корреспондентом Академии, а десять лет спустя стал ее действительным членом. Ранние попытки Констебла лежали в области исторической живописи и портрета, но настоящее поприще он нашел в пейзаже. Он был истинно англичанином. Никакой иностранный мастер не повлиял на него, и сельская жизнь давала всё, в чем он нуждался. Он говорил: «Я люблю каждый стебель и пень, и тропинку в деревне: пока я способен держать кисть, я не перестану их писать». Этому решению мы обязаны некоторыми из приятнейших английских картин, полных свежей, ветреной жизни, клубящихся облаков, смоченной дождем листвы и всей зелени островных пейзажей. Он любил писать под солнцем и придавать своей листве сверкающий эффект, который многие критики не могли понять. В действительности Констебл не был оценен по достоинству вплоть до своей смерти. Он, кажется, знал, что так оно и будет, ибо в начале своего пути писал: «Я чувствую теперь сильнее, чем когда-либо, твердое убеждение, что рано или поздно создам хорошие картины — картины, которые будут ценны для потомства, если я не пожну их плодов». Констебл не пытался изображать суровые или горные виды, но любил плоские, солнечные луга Суффолка и заявлял, что река Стур сделала его художником. В Национальной галерее находятся его работы: «Хлебное поле», «Долина-ферма» (см. Фронтиспис) (вид «Дома Уилли Лотта» на реке Стур, вблизи Флэтфордской мельницы, принадлежавшей отцу художника), «Хлебное поле с фигурами» и «На Барнс-Коммон».
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Трент в Тироле. Работы КАЛЛКОТТА. Из собрания мистера Сэмюэла Картрайта.


СЭР ОГЮСТАС УОЛЛ КАЛЛКОТ (1779—1844) был назван английским Клодом. Он родился в Кенсингтонских гравийных карьерах — тогда живописном пригородном местечке. Он несколько лет был хористом в Вестминстерском аббатстве, но рано избрал живопись своей профессией. Каллкот был учеником Хоппнера и начинал как портретист. Вскоре он посвятил себя пейзажу с периодическими попытками обратиться к истории. Он стал действительным членом Академии в 1810 году, представив в качестве дипломной работы «Утро». Его лучшие картины были созданы между 1812 и 1826 годами, в каковой период он написал «Старый пирс в Литлхэмптоне» (Национальная галерея), «Вход в бассейн Лондона», «Устье Тайна», «Штиль на Медуэе» (граф Дарем). Каллкот женился в 1827 году и отправился в Италию. По возвращении в следующем году он быстро стал модным живописцем. «Его картины, яркие, с приятной поверхностью и тщательной отделкой, отвечали вкусам публики и не выходили за рамки ее понимания; заказы сыпались на него со всех сторон». (Редгрейв.) Королева возвела его в рыцарское достоинство в 1837 году, и в том же году он выставил «Рафаэля и Форнарину», гравированную для Художественного союза Л. Стоуксом, которая, если и имеет мало изъянов, не вызывает энтузиазма. В 1840 году появилась картина «Мильтон, диктующий „Потерянный рай“ своей дочери» — крупное полотно, перенапрягшее угасающие силы художника. Среди более поздних картин Каллкота — «Голландские крестьяне, возвращающиеся с рынка» и «Вход в Пизу со стороны Ливорно». Как жанрист он не предстает в своей лучшей форме. Примерами этого жанра служат «Фальстаф и Симпл» и «Анна Пейдж и Слендер» (собрание Шипшанкса).
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Отплытие рыбака. Работы КОЛЛИНЗА. Написана в 1826 году н. э. для мистера Моррисона.


УИЛЬЯМ КОЛЛИНЗ (1788—1847) родился в Лондоне, где его отец вел дела в качестве арт-дилера в дополнение к несколько неопределенному призванию журналиста. Будущий художник был представлен Морленду, другу своего отца, и перенял многое — кое-что для подражания, а другое для избегания — в студии этого мастера. С 1807 года он выставлялся в Академии, полноправным членом которой стал в 1820 году. За сорокалетний период он выставил сто двадцать одну картину, посвятив себя главным образом пейзажу с бытовыми сценами повседневной жизни. То он писал детей, качающихся на калитке, как на полотне «Счастлив как король» (Национальная галерея); детей, промышляющих разорением птичьих гнезд, или скорбящих по своим товарищам по играм, как в «Продаже любимого ягненка». Коллинз также особенно преуспел в трактовке сельских и прибрежных видов, как в картинах «Места обитания морских птиц», «Ловцы креветок» (Национальная галерея) и «Рыбаки на страже». Посетив Италию, Коллинз на время оставил свою прежнюю манеру и написал «Пещеру Одиссея» и «Неаполитанский залив»; но ни здесь, ни в «Христе среди учителей в храме» и «Двух учениках в Эммаусе» мы не видим его с лучшей стороны. Он мудро вернулся к своему первому стилю.

УИЛЬЯМ ЛИНТОН (1791—1876) служил в конторе мерчанта в Ливерпуле, но оставил ее, чтобы начать карьеру художника в Лондоне. В 1821 году он выставил свою первую картину «Утро после шторма». Посетив Континент, Линтон вернулся в Англию и создал полотна с изображением изученных им классических мест. После второй зарубежной поездки, в ходе которой он побывал в Греции, Сицилии и Калабрии, он выставил «Посадку греков на корабли для похода на Трою», «Храмы в Пестуме» (Национальная галерея) и несколько работ аналогичного характера.

ПАТРИК НАСМИТ (1786—1831), сын шотландского пейзажиста, родился в Эдинбурге и приехал в Лондон. Его первой выставленной в Академии картиной стал «Вид на озеро Катрин» в 1811 году. В галерее Британского института того же года появилась его картина «Озеро Охрей». Насмит наиболее известен своими видами простой английской природы. Он брал Хоббему и Винантса за образцы и выбирал в качестве сюжетов сельские дороги, живые изгороди с карликовыми дубами. Насмит олохнул вследствие болезни и, потеряв владение правой рукой из-за несчастного случая, писал левой. В Национальной галерее находятся «Хижина» и «Уголок рыболова»; в Южном Кенсингтоне — «Пейзаж с дубом», «Хижина у ручья» и «Пейзаж со стогом сена».
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Церковь Святого Гомера в Брюсселе. Работы ДЕВИДА РОБЕРТСА.


ДЕВИД РОБЕРТС (1796—1864), уроженец Стокбриджа близ Эдинбурга, начинал жизнь домашним декоратором и, став театральным декоратором, нашел работу в театре «Друри-Лейн» в 1822 году. Заметный успех в этом амплуа побудил его сделать попытку взлететь выше в архитектурном пейзаже. Он выставил «Руанский собор» в Академии в 1826 году и очень часто предоставлял картины для выставок Британского института и Общества британских художников; членом-основателем последнего он являлся. Робертс совершил поездку в Испанию за материалами для картин и эскизов; среди результатов этого путешествия примечательны «Собор в Бургосе», экстерьерный вид, и небольшой «Интерьер» того же собора, ныне находящийся в Национальной галерее. Расширив свои путешествия на Восток, Робертс создал «Руины Баальбека» и «Иерусалим с юго-востока». Он был избран действительным членом Академии в 1841 году и дожил до того времени, когда его картины стали продаваться по ценам много выше тех, что он изначально за них назначал. Девид Робертс хорошо известен благодаря «Зарисовкам на Святой Земле, в Сирии и Египте».

РИЧАРД ПАРКС БОНИНГТОН (1801—1828) провел большую часть жизни за границей. Ребенком он учился в Лувре и получил познания в искусстве исключительно в Париже и Италии. Его влияние на французскую школу бытового жанра и драматического искусства было поистине огромным, почти равным тому, какое Констебл произвел на французских художников-пейзажистов. Он умер в возрасте двадцати семи лет от последствий солнечного удара, полученного во время создания зарисовок в Париже. Бонингтон преуспел в пейзаже, марине и бытовых сюжетах. Он выставлял в Британском институте, помимо прочих картин, два «Вида французского побережья», привлекших большое внимание, и «Колонну святого Марка в Венеции» (Национальная галерея). Сэр Ричард Уоллес владеет несколькими его лучшими работами, в особенности полотном «Генрих IV и испанский посол».
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Франциск I и его сестра. Работы БОНИНГТОНА. Из собрания сэра Ричарда Уоллеса, баронета.


УИЛЬЯМ ДЖОН МЮЛЛЕР (1812—1845) был еще одним пейзажистом, чья карьера оказалась короткой и который писал преимущественно зарубежные виды. Он путешествовал по Германии, Италии и Швейцарии и некоторое время практиковал как пейзажист в Бате, хотя и с небольшим успехом. В 1838 году Мюллер посетил Грецию и Египет, а в 1841 году находился в Ликии. Перед тем он обосновался в Лондоне. Его картины представляли собой главным образом восточные виды, и его слава стремительно росла, когда он скончался. Его работы ныне ценятся высоко. В Национальной галерее мы имеем «Пейзаж с двумя ликийскими крестьянами» и «Речной пейзаж».

ДЖОН МАРТИН (1789—1854) занимал выдающееся место как живописец поэтических или фантазийных пейзажей и архитектурных видов. Он родился близ Хексема и начал изучение искусства на скромном поприще росписи карет в Ньюкасле. Прибыв в Лондон, Мартин занимался эмалевой живописью и в 1812 году выставил свою первую картину в Академии — «Садак в поисках вод забвения», которая является одной из его лучших работ. За ней последовали «Иисус Навин, повелевающий солнцу остановиться» (1816), «Смерть Моисея» (1838), «Последний человек» (по поэме Кэмпбелла), «Канун потопа», «Уничтожение Содома и Гоморры» и др. Самые известные произведения Мартина не выставлялись в Академии, например: «Пир Валтасара», «Падение Вавилона» и «Падение Ниневии». Многие его композиции были гравированы, что обеспечило им широкое распространение. Мистер Редгрейв сказал: «Мы едва ли можем согласиться с Булвером, что Мартин был „более оригинальным, более самостоятельным, чем Рафаэль или Микеланджело“». Но если при жизни Мартина превозносили чрезмерно, то впоследствии его несправедливо умаляли. Многие из его собратьев-художников и публика, когда прошло первое изумление, вызванное его картинами, назвали его искусство трюком и иллюзией, его исполнение — механическим, его колорит — скверным, его фигуры — чудовищно нарисованными, а их движения и выражения — напыщенными и нелепыми. Но, признавая это целиком или частично, следует помнить, что его искусство, или манера, были оригинальны; что они открыли новые горизонты, дававшие проблески возвышенного, а также мечты и видения, дотоле не являемые искусством; и что другие художники, лучше подготовленные предшествующим изучением, работая вслед за ним, восхищали и поныне восхищают мир своими произведениями.
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Пир Валтасара. Работы Джона Мартина. Выставлялась в Британском институте в 1821 году н. э.




НОРИЧСКАЯ ШКОЛА.

Теперь мы должны сказать о провинциальной школе пейзажистов, которая была основана ДЖОНОМ КРОМОМ (1769—1821). Отец Норичского общества художников общеизвестен как «Старый Кром», дабы отличать его от сына, который также был живописцем. Кром, сын подмастерья-ткача, родившийся в небольшой таверне в Нориче, со временем был отдан в ученики к маляру и вывесочнику. Молодой маляр проводил свободное время за написанием чего-либо более привлекательного, чем стены домов, и выбирал в качестве сюжетов окрестности Норича. Плоские, солнечные пейзажи, усеянные фермами и хижинами, сквозь которые медленно скользила сонная река, и Норфолкские озера-бродвеи с их стаями диких птиц оставались до самого конца излюбленными сюжетами кисти Крома. Решив стать художником всерьез, Кром, по окончании ученичества, пополнял свои скудные средства преподаванием рисования и живописи. В Королевской академии художеств он выставил всего четырнадцать картин, но в родном городе — сто девяносто шесть. За исключением «Кузницы», все работы, показанные в Академии, были пейзажами. «Ему требовалось немного сюжета: старый дуб, головастая ива на берегу медлительных норфолкских рек или клочок пересеченной местности в его руках превращались в картины, очаровывающие нас своим милым колоратом и сельской природой». «Кром, кажется, основывал свое искусство на Хоббеме, Рейсдале и голландской школе, а не на французских и итальянских живописцах; за исключением того, насколько они были представлены нашим соотечественником Вилсоном, чьи работы он копировал и чье влияние прослеживается в смеси с более реалистической манерой, заимствованной у голландских мастеров». (Редгрейв.) В Национальной галерее находятся его полотна «Маусхолд-Хит», «Вид на Чапел-Филд» и «Ветряная мельница на вересковой пустоши»: все виды близ Норича. «Группа деревьев на Холбо-Коммон» (Галерея Фицвильям, Кембридж) — еще один благоприятный образец его искусства.

ДЖЕЙМС СТАРК (1794—1859) был учеником Крома и занимает место сразу за ним в Норичской школе. В 1812 году он был избран членом Норичского общества художников. В 1817 году он приехал в Лондон и стал студентом Королевской академии художеств. Там появились некоторые из его лучших работ: «Купающиеся мальчики», «Ловля камбалы» и «Ламбет в направлении Вестминстерского моста». Болезнь вынудила Старка вернуться в Норич, где он создал «Пейзажи рек Яр и Уэйвени в Норфолке» — серию иллюстраций, гравированных Гудаллом и другими. Старку не хватало силы Крома в цвете и рисунке.

ДЖОРДЖ ВИНСЕНТ (1796 — около 1831) наиболее известен своим полотном «Вид на Гринвичский госпиталь», изображенным с реки. Картина была написана для г-на Карпентера из Британского музея и экспонировалась на Всемирной выставке 1862 года. Винсент особенно любил эффекты солнечного света или облака в своих картинах.

ДЖОН СЕЛЛ КОТМАН (1782—1842), избежав участи приказчика в лавке торговца полотном, посвятил себя искусству и, приехав в Лондон, нашел друга и покровителя в лице доктора Монро. С 1800 по 1806 год Котман выставлял картины в Академии и, вернувшись в Норвич, стал членом и секретарем местного Общества художников. В 1808 году он представил на Норвичской выставке шестьдесят семь работ. Котман неоднократно посещал Нормандию, а после 1834 года являлся профессором рисования в школе Королевского колледжа в Лондоне. Более успешным он был как акварелист, нежели как масляный живописец. Он писал преимущественно пейзажи, марины и исполнил множество архитектурных гравюр.

Норвичская школа больше не существует как обособленное творческое объединение.

 

ФРЭНСИС ДАНБИ (1793—1861) превзошел Мартина в поэтичности пейзажного искусства. Он родился близ Уэксфорда и первые навыки искусства приобрел в Дублине, где в 1812 году выставил свою первую картину «Вечер». В 1813 году он обосновался в Бристоле в качестве преподавателя акварельной живописи. Он стал известен лондонскому художественному миру благодаря своей картине «Упасовое дерево на Яве», экспонировавшейся в Британском институте в 1820 году — глубоко поэтическому произведению, ныне хранящемуся в Национальной галерее. Его полотно «Закат на море после бури», выставленное в Королевской академии художеств в 1824 году, было приобретено сэром Томасом Лоуренсом. Годом позже Данби выставил картину «Изведение из Египта», за которую был избран ассоциированным членом Королевской академии художеств. Однако наибольшую известность ему принесли тихие виды, спокойные вечера на море и эффекты заката в сочетании с каким-либо поэтическим сюжетом, всегда отличающиеся величайшей яркостью колорита; среди них — «Праздник художника» и «Вечерняя пушка». В Национальной галерее находится картина «Дом рыбака. Восход солнца». Он так и не стал действительным членом Королевской академии художеств.

УИЛЬЯМ КЛАРКСОН СТАНФИЛД (1793—1867) занимает одно из высочайших мест среди английских пейзажистов и маринистов. Начав жизненный путь матросом на флоте Королевского военно-морского флота, он зарисовывал проплывавшие мимо суда. Серьезное падение вынудило его оставить службу на флоте. Он начал свою художественную карьеру в качестве декоратора в театре «Олд Роялти» на Уэллклоз-сквер, а позднее стал главным декоратором театра «Друри-Лейн». Его первой выставленной картиной стал «Речной пейзаж» в Академии в 1820 году. В том же году «Этюд с натуры» экспонировался в Британском институте. В 1822 году он выставил в Институте «Бен-Вену» и «Пейзаж с побережьем». В 1824 году он стал членом-учредителем Общества британских художников и представил пять картин на их первую выставку в том же году. Крупномасштабное полотно Станфилда «Крушители судов у форта Руж» экспонировалось в Британском институте в 1828 году. В 1827 году в Королевской академии художеств появилась картина «Штиль». С тех пор успех Станфилда был обеспечен. Его правдивость в передаче природы — будь то сцены морских сражений, виды зарубежных портов или горные и речные пейзажи — редко, если вообще когда-либо, превосходила чей-либо уровень. Он стал действительным членом Академии в 1835 году. Будучи неутомимым тружеником, он экспонировал в Королевской академии художеств сто тридцать две картины. Можно упомянуть такие работы, как «Трафальгарская битва»; «„Виктори“ с телом Нельсона на борту, буксируемая в Гибралтар»; «Вход в Зёйдер-Зее»; «Озеро Комо» и «Канал Джудекка в Венеции» (все хранятся в Национальной галерее). Среди его ранних работ — «Гора Сент-Майкл в Корнуолле»; «Буря»; «Рыбак близ Онфлёра» и «Открытие нового Лондонского моста».
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Terminati Marina. Работа СТАНФИЛДА. 1840 г. Собственность маркиза Лансдауна.


ДЖЕЙМС БЕЙКЕР ПАЙН (1800—1870), уроженец Бристоля, начал жизненный путь в конторе стряпчего, которую оставил ради того, чтобы зарабатывать на жизнь живописью, преподаванием или реставрацией картин. В 1835 году он отправился в Лондон, где выставленная год спустя в Академии картина привлекла к себе внимание и открыла путь к успеху. Он прославился как мастер озерных пейзажей и благодаря псевдотёрнеровской манере передачи эффектов солнечного света.

ТОМАС КРЕСВИК (1811—1869), один из самых приятных современных английских пейзажистов, родился в Шеффилде. Он приехал в Лондон всего семнадцати лет от роду, и в том же 1828 году его картины экспонировались Британским институтом и Королевской академией художеств. Обосновавшись в Лондоне, он радовал любителей пейзажа видами Ирландии и Уэльса, а позднее обратил свое внимание на Север Англии, чьи скалистые долины и реки послужили сюжетами для его лучших произведений. В 1842 году он был избран ассоциированным членом Академии и получил премию в пятьдесят гиней от Британского института за общую превосходность своих работ. В 1851 году Кресвик стал действительным членом Академии, а несколько позже создал полотна, в которые Фрит и Ансделл вписали фигуры и скот. В его картинах есть обаяние, характер которого можно постичь по таким работам, как «Старая пешеходная дорога», «Сад у усадьбы», «Приятный путь домой», «Долина у мельницы», «Веселый ручей», «Через ручей». В Национальной галерее находится картина «Тропинка к деревенской церкви». «Он писал уютные пейзажи своей страны, особенно ее ручьи, во всей их первозданной красоте и свежести; его трактовка и колорит естественны, чисты и просты, отделка тщательна и завершена, во всех его работах царит хороший вкус, особенно заметный в его очаровательных вкладах в труды Офортного клуба, ценным членом которого он состоял, а также в его многочисленных рисунках на дереве». (Редгрейв.)
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Приятный путь домой. Работа КРЕСВИКА. Выставлена в 1846 году.


ДЖОН ЛИННЕЛЛ (1792—1882), сын резчика и позолотчика из Блумсбери, первоначально был обучен ремеслу своего отца и имел множество возможностей изучать картины. В восемь лет он копировал Морланда столь искусно, что его работы часто принимали за оригиналы. Вскоре после этого он стал учеником Джона Варли и в его студии познакомился с Малреди и В. Х. Хантом, с которыми часто отправлялся в поездки с целью создания этюдов. В 1807 году, будучи всего пятнадцати лет от роду, Линнелл отправил свои первые картины — «Этюд с натуры» и «Вид близ Рединга» — на выставку Королевской академии художеств, постоянным участником которой он оставался более семидесяти лет. Он часто писал портреты и особенно преуспел в пейзажах с обилием деревьев. Мистер Раскин говорит: «Лесные этюды Джона Линнелла особенно детально проработаны и во многих отношении весьма искусны». Много лет на закате жизни он жил в Редхилле, неподалеку от двух своих сыновей и зятя, Самэвла Палмера, которые также были пейзажистами.

За свою долгую жизнь он написал несколько сотен картин, которые ныне по большей части рассредоточены по частным галереям Англии. Две его работы находятся в Национальной галерее («Дровосеки» и «Ветряная мельница»), а три — в Южном Кенсингтоне («Собирательницы полевых цветов», «Время дойки» и «Перегон скота»).

ЭДВАРД УИЛЬЯМ КУК (1811—1880), сын гравёра, предназначался для профессии отца, однако предпочёл кисть резцу. В 1851 году он был избран ассоциированным членом, а в 1864 году — действительным членом Королевской академии художеств, на выставках которой выступал постояннейшим участником; он также экспонировался в Британском институте. Его произведения представляют собой главным образом виды морских побережий и рек, преимущественно английских, часто на Темзе или Медуэй. Картины его кисти хранятся в Национальной галерее и Музее Южного Кенсингтона.
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ГЛАВА X. ИСТОРИЧЕСКИЕ ЖИВОПИСЦЫ.



МНОГИЕ из наших художников, стремившихся к высокому искусству в области исторической живописи, были вынуждены оставить эти амбициозные замыслы и ограничиться более прибыльными отраслями своего ремесла. Иначе обстояло дело с

УИЛЬЯМОМ ХИЛТОНОМ (1786—1839), который, хотя и был охлажден и опечален пренебрежением и в целом не мог продать свои картины, сохранил положение исторического живописца и не позволял ни бедности, ни холодному отношению публики свернуть себя с пути. О его жизни известно немного деталей; он был мягким, молчаливым и застенчивым человеком, познавшим немало горя и избегавшим публичности. Освобожденный от ремесла, к которому был предназначен, Хилтон получил разрешение обучаться рисованию и стал учеником Дж. Рафаэля Смита, мастера меццо-тинто. Он поступил в академские школы и уделял особое внимание анатомии фигуры. Его ранними известными произведениями стали серия масляных элюдов к иллюстрациям для «Зеркала» и «Гражданина мира». Ранние выставлявшиеся работы Хилтона имели классические сюжеты, такие как «Кефал и Прокрида», «Венера, несущая раненого Ахиллеса» и «Улисс и Калипсо». В 1810 году он создал масштабное историческое полотно под названием «Граждане Кале, вручающие ключи Эдуарду III», за которое Британский институт присудил ему премию в пятьдесят гиней. За «Положение во гроб Христа» он получил вторую премию, а за «Эдит, обнаруживающую тело Гарольда» — третью, в размере ста гиней. Тем не менее публика не оценила его работ, и они остались непроданными. Директора Британского института, уже отметившие талант этого живописца, приобрели две его религиозные картины: «Мария, помазующая ноги Иисуса» (которая была преподнесена церкви Святого Михаила в Сити) и «Христос в терновом венце» (переданную церкви Святого Петра на Итон-сквер, однако впоследствии проданную). В 1819 году Хилтон стал действительным членом Академии, а в 1827 году назначен хранителем — на должность, к которой был особо подготовлен и на которой снискал любовь студентов. В следующем году он женился. Смерть жены в 1835 году подорвала его энергию и надежды. Он видел, что пишет для публики, которая не ценит его искусство.
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Похищение Европы. Работа ХИЛТОНА. 1818 г. В собственности графа Эгремонта.


В дополнение к вышеупомянутым примерам можно назвать картины Хилтона «Серена, спасенная Рыцарем Красного Креста сэром Калепином», «Встреча слуги Авраама с Ревеккой» (Национальная галерея) и триптих «Распятие», находящийся в Ливерпуле. Большинство работ Хилтона приходят в упадок из-за использования асфальта.

БЕНДЖАМИН РОБЕРТ ХЕЙДОН (1786—1846) был сыном книготорговца из Плимута, и его «непостоянная жизнь», отмеченная «беспокойным и назойливым тщеславием», оборвалась от его собственной руки. Хейдон отказался продолжать дело отца и настоял на том, чтобы стать художником. Мы хорошо осведомлены о его мыслях, надеждах и мечтах. Он имел обыкновение записывать в подробном дневнике все, что касалось его самого. Он прибыл в Лондон в 1804 году с 20 фунтами в кармане, поступил в школы Академии и трудился там с энергией и уверенностью в собственных силах. Норткот не стал обнадеживать своего восторженного соотечественника, заявив ему, что как исторический живописец «он будет голодать со связкой соломы под головой». Мы восхищаемся мужеством Хейдона, оставшегося верным избранной им ветви искусства, однако его эгоизм подтвердил пророчество Норткота. В двадцать один год Хейдон заказал холст для «Иосифа и Марии на пути в Египет» и молился над чистым полотном о том, чтобы Бог благословил его карьеру и позволил сотворить новую эру в искусстве. Лорд Малгрейв стал его покровителем, и это, возможно, прибавило художнику надежд. Он написал «Дентата» и, одурманенный лестью, уверовал, что создание этой, его второй работы, ознаменует «эпоху в английском искусстве». Однако «Дентат» был повешен в прихожей Королевской академии художеств и встречен холодно. В 1810 году он начал «Леди Макбет» для сэра Джорджа Бомонта; поссорившись с покровителем, он лишился заказа, но продолжал работать над картиной. Будучи по уши в долгах, он ссорился с теми, кто мог бы стать его друзьями. Его «Суд Соломона», прекрасное полотно, создавался в условиях величайших трудностей и лишений. Уэст, президент Академии, которого живописец обвинял в неприяприязни к себе, как утверждают, пролил слезы восхищения при виде этой работы и прислал Хейдону в подарок 15 фунтов. «Соломон» был продан за 600 гиней, а Британский институт присудил его автору еще сто гиней премии. В 1820 году Хейдон создал «Вход Христа в Иерусалим», и в процессе работы над ним, как он записал, «общался только со своим искусством и своим Создателем». Картина выставлялась в Египетском зале на Пикадилли и принесла художнику крупную сумму денег. Не найдя покупателя в Англии, работа, от которой Хейдон ждал столь многого, была куплена за 240 фунтов и отправлена в Америку. Он основал художественную школу, где обучилось несколько способных живописцев, однако сам мастер постоянно испытывал серьезные финансовые трудности. В 1823 году он выставил картину «Воскрешение Лазаря», насчитывавшую двадцать фигур, каждая ростом по девять футов, которая ныне находится в Национальной галерее. Об этой работе мистер Редгрейв говорит: «Первое впечатление от картины внушительно; общий эффект мощный и отлично подходит к сюжету; действие и группировка задуманы превосходно; колорит хорош, а местами брильянтен. Христос слаб, вероятно, это самая слабая, хотя и центральная фигура на полотне». Несчастья по-прежнему преследовали художника. Он был брошен в долговую тюрьму; выйдя на свободу, он работал в нищете, страшась своей «златоглазой, морщинистой, вперевалку ходящей, пьющей джин, грязной хозяйки с оборками на платье». Финальные сцены его жизни становились все мрачнее и мрачнее. В 1826 году он по заказу написал «Венеру и Анхиза», начал «Александра, укрощающего Буцефала» и «Эвкла» и снова очутился в тюрьме. Обращение к общественности через газеты принесло достаточно денег, чтобы вновь вернуть ему свободу. Затем появились «Фальшивые выборы» и «Избрание депутата», причем первая была приобретена королем. Тем не менее никакой успех, казалось, не мог остановить поток несчастий Хейдона. В 1840 году он с большим успехом читал лекции об искусстве, продолжал писать ради куска хлеба и, наконец, будучи оттолкнут холодным приемом «Аристида» и «Нерона, наблюдающего за горящим Римом», переутомленный разум несчастного человека не выдержал, и он покончил с собой, оставив в дневнике эту короткую запись: «Прости меня, Бог! Аминь. Конец. Б. Р. Хейдон. „Не мучь меня на дыбе скорбного мира“. — Лир». Печальный конец его амбициозных надежд! Об искусстве Хейдона в целом мистер Редгрейв пишет следующее: «Он был хорошим анатомом и рисовальщиком, его колорит был эффектен, трактовка сюжета и замысел — оригинальны и мощны; но его работы производят поспешный и незаконченный вид, его отделка груба, порой ватоподобна и не лишена вульгарности».
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Опасная партнерша по играм. Работа ЭТТИ. 1833 г. В Национальной галерее.


УИЛЬЯМ ЭТТИ (1787—1849), сын мельника из Йорка, имел немного преимуществ, помогавших ему на пути к славе. Его образование было скудным, а ранние годы прошли в учениках у печатника в Халле. Но он твердо решил стать живописцем; его девизом, как он сам говорит, было «Усердие». В 1806 году он навестил дядю на Ломбард-стрит и стал студентом Академии, хотя его первой художественной школой была мастерская гипсовых слепков на Кок-Лейн. Благодаря щедрости дяди он сделался учеником Лоуренса, у которого оставалось мало времени на занятия с ним. Преодолевая непреодолимые трудности, Этти упорно шел вперед. Он усердно трудился в «Натурном классе», тщетно добивался всех медалей, отправлял свои картины в Академию лишь для того, чтобы увидеть их отклоненными; в отличие от Хейдона, он никогда не падал духом. В 1820 году в Академии экспонировались «Собиратели кораллов», а в следующем году — «Клеопатра». Его терпение и прилежание были вознаграждены; с тех пор его карьера пошла по пути успеха. В 1822 году он посетил Италию, а в 1828 году стал действительным членом Академии. Его творчество было крайне неравномерным. Однако главным образом он посвятил себя изображению женщин как воплощений красоты. Как колорист мало кто из английских живописцев мог сравниться с ним, а как мастер передачи человеческой плоти он занимает высокое положение. Демонстрируя различные грани его многостороннего искусства, можно упомянуть «Юдифь и Олоферн», «Ванея», «Канун потопа», «Юность на носу корабля и Удовольствие у руля», «Опрометчивость Кандавла», «Опасная партнерша по играм» и «Магдалина» (все хранятся в Национальной галерее). Этти умер неженатым, оставив после себя значительное состояние.

ГЕНРИ ПЕРРОНЕТ БРИГГС (1792—1844), выдающийся исторический и портретный живописец, начал художественные штудии в Академии в 1811 году и стал ее действительным членом в 1832 году. Наиболее известны его работы «Отелло, рассказывающий о своих приключениях», «Первое свидание испанцев с перуанцами» и «Джульетта и ее кормилица»; две последние находятся в Национальной галерее. В поздние годы этот мастер оставил историческую живопись ради портретного жанра.
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Греческие беглецы. Работа ЭСТЛЕЙКА. Написана для сэра Мэтью Уайта Ридли, баронета. Выставлялась в Королевской академии художеств в 1833 г.


ЧАРЛЬЗ ЛОК ЭСТЛЕЙК (1793—1865), сын солиситора Адмиралтейства в том же городе, родился в Плимуте и получил образование сначала в грамматической школе Плимптона, где учился Рейнольдс, а затем в лондонском Чартерхаусе. Избрав профессию живописца, он, несомненно, был ободрен своим земляком Хейдоном, только что выставившим «Дентата». Эстлейк стал учеником этого эксцентричного мастера и посещал школы Академии. В 1813 году он выставил в Британском институте крупное и амбициозное полотно «Христос, воскрешающий дочь начальника синагоги». В следующем году молодой художник был отправлен г-ном Харманом в Париж для копирования некоторых знаменитых произведений, собранных Наполеоном в Лувре. Побег императора с Эльбы и последовавшие за этим волнения в Европе заставили Эстлейка покинуть Париж, и он вернулся в Плимут, где успешно практиковал как портретист. Портрет Наполеона, увеличенный Эстлейком с наброска императора на борту корабля «Беллерофонт» по пути на Святую Елену, появился в 1815 году. Эта картина ныне принадлежит лорду Клинтону. В том же году он выставил полотно «Брут убеждает римлян отомстить за смерть Лукреции». В 1819 году Эстлейк посетил Грецию и Италию, проведя за границей четырнадцать лет, главным образом в Ферраре и Риме. Живописные костюмы итальянских и греческих крестьян настолько очаровали его, что на долгое время он оставил историю ради небольших жанровых произведений, главными сюжетами которых были разбойники и крестьяне. Масштабное историческое полотно «Меркурий несет золотое яблоко Парису» появилось в 1820 году. Семь лет спустя в Академии экспонировался « Спартанец Исид», ныне принадлежащий герцогу Девонширскому, что принесло художнику звание ассоциированного члена. Оно иллюстрирует историю, рассказанную Плутархом в «Сравнительных жизнеописаниях» Агесилая, о молодом воине, которого прямо из бани позвали отражать нападение фиванцев. Выбежав нагой с мечом и копьем, он отбросил фиванцев назад и спасся невредимым. В 1828 году Эстлейк создал «Итальянский пейзаж в Святой год. Пилигримы, увидевшие собор Святого Петра» (эту тему он повторил дважды). В 1829 году экспонировалась «Мечта лорда Байрона», поэтичный пейзаж (Национальная галерея), и Эстлейк, став академиком, вернулся в Англию. Затем последовали «Греческие беглецы», «Бегство семьи Каррара от герцога Миланского» (повторение хранится в Национальной галерее), «Хайде» (Национальная галерея), «Гастон де Фуа перед битвой при Равенне», «Христос, благословляющий детей», «Христос, оплакивающий Иерусалим» (повторение находится в Национальной галерее) и «Агарь и Измаил». К своим трудам художника Эстлейк добавил исполнение обязанностей на нескольких важных постах и ценную литературную работу. Он был секретарем Королевской комиссии по декорированию нового Вестминстерского дворца, библиотекарем Королевской академии художеств, а также хранителем и впоследствии директором Национальной галереи. В 1850 году он сменил сэра Мартина Ши на посту президента Королевской академии художеств и был возведен в рыцарское достоинство. С того времени и до самой своей кончины в Пизе в 1865 году он занимался преимущественно отбором картин для приобретения британским правительством. Он был редактором «Справочника по итальянским школам живописи» Куглера и автором «Материалов для истории масляной живописи».
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Иоас стреляет стрелами спасения. Работа ДАЙСА. 1844 г. В собственности г-на Бикнелла.






УИЛЬЯМ ДАЙС (1806—1864), уроженец Абердина, начал обучение искусству в Королевской шотландской академии. Посетив Италию, он изучал старых мастеров, и их влияние оказало неизгладимое воздействие на его стиль. В 1827 году Дайс выставил в Королевской академии художеств полотно «Вакх, вскармливаемый нимфами». В 1830 году он обосновался в Эдинбурге и добился заметного успеха. «Нисхождение Венеры» появилось в Академии в 1836 году. Перебравшись в Лондон, Дайс выставил в 1844 году картину «Иоас стреляет стрелами спасения» и был избран ассоциированным членом. В 1847 году он создал эскиз фрески для Осборн-хауса «Нептун вручает Британнии владычество над морем». Дайс был выбран в 1848 году для росписи Гардеробной комнаты королевы в зданиях Парламента и начал, но не вполне завершил масштабную серию фресок, иллюстрирующих «Легенду о короле Артуре». Он создал и другие исторические произведения, главным образом на библейские сюжеты и выдающегося достоинства.

ДЖОРДЖ ХАРВИ (1805—1876) родился в Сент-Ниниансе (Файфшир) и отдан в ученики к книготорговцу в Стерлинге. Он оставил это ремесло в возрасте восемнадцати лет и начал художественную карьеру в Эдинбурге. В Шотландии он завоевал широкую популярность. Он принял активное участие в создании Королевской шотландской академии и в 1867 году был возведен в рыцарское достоинство. Его излюбленными сюжетами были эпизоды из истории пуритан, такие как «Причастие ковенантеров», «Беньян, представляющий свой „Путь паломника“ в Бедфордской тюрьме» и «Битва при Драмклоге».

ТОМАС ДАНКАН (1807—1845), уроженец Пертшира, впервые привлек к себе внимание картинами «Доярка» и «Сэр Джон Фальстаф». В 1840 году он выставил в Королевской академии художеств историческое полотно «Въезд принца Чарли в Эдинбург после битвы при Престонпансе», а в следующем году создал «Печальное сердце» по балладе «Старый Робин Грей», которое ныне находится в Южном Кенсингтоне.
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Гарольд, вернувшись из Нормандии, предстает перед Эдуардом Исповедником. Работа МАКЛИСА. 1866 г. Из «Сказания о норманнском завоевании».


ДАНИЭЛЬ МАКЛИС (1811—1870) родился в Корке и предназначался для неромантичного занятия банковского клерка. К счастью для мира, он вскоре оставил конторку ради студии Коркского общества искусств. В 1828 году он переключил внимание на школы Академии в Лондоне и вскоре завоевал золотую медаль за лучшую историческую композицию, изображающую «Выбор Геракла». Ранее он выставил полотно «Мальволио, очаровывающий Графиню». В свое время в Британском институте появились «Мокканна, обнажающий свое лицо перед Зеликой» и «Ночь игры в яблоки», нашедшие место в Королевской академии художеств. Маклис стал действительным академиком в 1840 году. Последние годы его жизни были главным образом посвящены знаменитым фрескам на водном стекле в зданиях Парламента — «Встреча Веллингтона и Блюхера после Ватерлоо» и «Смерть Нельсона при Трафальгаре». Благородный картон первой из них (купленный на средства, собранные художниками, которые также преподнесли автору золотой порт-крайон) ныне является собственностью Королевской академии художеств. Маклис исполнил множество книжных иллюстраций, в том числе к «Мелодиям Мура» и «Пилигримам Рейна». Он создал великолепную серию рисунков, иллюстрирующих «Сказание о норманнском завоевании». Собрание его рисунков было завещано Музею Южного Кенсингтона г-ном Джоном Форстером. Маклис написал несколько портретов, среди них — портрет Чарльза Диккенса, который так отозвался об ушедшем художнике: «О его колоссальном плодородии ума и удивительном богатстве интеллекта я могу с уверенностью утверждать, что они сделали бы его, пожелай он того, писателем по меньшей мере столь же великим, сколь великим он был живописцем. Самый мягкий и скромный из людей; щедрейший в своем великодушном признании молодых соискателей; откровеннейший и широчайший душой среди равных себе. Ни один художник не отходил ко сну, оставляя столь чистую от примесей золотую память или преданный столь истинной рыцарской любовью божеству, которому поклонялся». Самыми примечательными произведениями Маклиса являются «Макбет и ведьмы»; «Оливия и София снаряжают Моисея на ярмарку»; «Сцена пира в „Макбете“»; «Испытание прикосновением»; «Робин Гуд и Ричард Львиное Сердце»; «Сцена спектакля в „Гамлете“» (Национальная галерея); «Мальволио и графиня» (Национальная галерея).

ЧАРЛЬЗ ЛАНСДИР (1799—1879), старший брат более знаменитого сэра Эдвина Ландсира, был учеником Хейдона и школ Королевской академии художеств. В 1836 году появилась его картина «Разорение Бейзинг-Хауса» (ныне в Национальной галерее). В следующем году он был избран ассоциированным членом Академии, в 1845 году стал ее действительным членом, а в 1851 году — хранителем. Среди других его удачных работ — «Кларисса Гарлоу в долговой тюрьме» (Национальная галерея), «Карл II в маскарадном костюме бежит из дома полковника Лейна» и «Канун битвы при Эджхилле».

ЧАРЛЬЗ ЛЮСИ (1814—1873) начал жизненный путь учеником аптекаря в своем родном городе Херефорде. Он вскоре оставил прилавок и отправился в Париж изучать живопись. Прибыв в Лондон, он выставил картину «Каратак со своей семьей перед императором Клавдием» — работу, положившую начало длинной серии исторических полотен, среди которых примечательны «Расставание Карла I с детьми», «Расставание лорда и леди Рассел» и «Бонапарт в беседе с учеными», и все они экспонировались в Академии. Люси снискал большую репутацию в Европе и Америке.

ДЖОН ФИЛЛИП (1817—1867) был одним из лучших колористов английской школы. Уроженец Абердина, он начал жизнь рассыльным у того, кого шотландцы называют «жестянщиком», а впоследствии стал учеником маляра и стекольщика и, судя по всему, получал уроки в своем раннем стремлении к искусству от портретиста из своего родного города по фамилии Форбс, который был очень щедр к нему. Картина работы Филлипа обеспечила ему покровительство лорда Панмура, который отправил его в Лондон. В 1837 году молодой художник поступил в школы Академии. Он выставил два портрета в 1838 году, а два года спустя вернулся в Абердин, экспонировав в Королевской академии художеств полотно «Торжествующий Тассо рассказывает о своих преследованиях сестре». Вновь возвратившись в Лондон, Филлип выставил «Катехизис» и несколько картин из шотландской жизни, таких как «Крещение», «Гадалка», «Свободная кирха». Болезнь вынудила его посетить Испанию в 1851 году, и здесь он создал множество прекрасных полотен из испанской жизни, которые значительно укрепили его репутацию и принесли ему прозвище «Дон Филлип Испанский». «Визит в цыганский квартал», «Письмовник из Севильи» и «Прогулка» служат примерами его испанских картин. В 1857 году Филлип был избран ассоциированным членом Королевской академии художеств и выставил картину «Тюремное окно в Севилье». Избранный действительным членом в 1859 году, он в следующем году написал по повелению королевы «Свадьбу королевской принцессы». «Ла Глория», одно из самых знаменитых его произведений, появилось в 1864 году. Его картины сочетают правильность рисунка с живостью, если не изяществом, колорита, что редко встречается в творениях наших лучших мастеров.

АЛЬФРЕД ЭЛМОР (1815—1881), ирландец по рождению, снискал себе славу как живописец исторических сцен и бытового жанра. Среди его работ — «Риенци на форуме»; «Изобретение чулочно-вязального станка» и «Изобретение чесальной машины»; «Мария-Антуанетта в Тюильри»; «Мария-Антуанетта в Тампле»; «Офелия»; а также «Мария Стюарт и Дарнли». Он был избран действительным членом Королевской академии художеств в 1857 году.
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ГЛАВА XI. ЖИВОПИСЦЫ БЫТОВОГО ЖАНРА.



Можно сказать, что бытовая живопись, или бытовой жанр, в Англии зародилась с Хогартом, однако после его смерти она развивалась медленно вплоть до начала девятнадцатого столетия. Исторические полотна крупного формата не были ни популярными, ни прибыльными. Корпорации не стремились тратить деньги на украшение своих гильдейских залов, а у обычных обывателей не хватало места для больших картин. Англичанине по сути своей домоседы, и картины, достаточно миниатюрные для небольших домов и иллюстрирующие домашний быт, соответствуют их потребностям и затрагивают их чувства гораздо сильнее, чем необъятные холсты, изображающие баталии или священную историю. В бытовом жанре нидерландская школа всегда занимала видное место; ей мы несомненно обязаны значительной долей популярности этого направления искусства в Англии, где наши художники выбирали знакомые сюжеты, не опускаясь до грубых или чувственных происшествий, которыми так увлекались некоторые старые нидерландские мастера. Бытописецы нашей страны черпали сюжеты главным образом у национальных поэтов и прозаиков, а также из повседневной жизни англичан, порой склоняясь к тривиальности, но в целом создавая приятные произведения, которые, как было метко сказано, «относятся к историческому искусству так же, как рассказ или роман — к истории».

ДАВИД УИЛКИ (1785—1841) родился в пасторате своего отца в Калтсе, графство Файфшир. Предполагалось, что Уилки пойдет по стопам отца и станет пастором Шотландской кирхи, но этому не суждено было сбыться. По его собственному настоятельному желанию он был определен в Академию попечителей в Эдинбурге и там в 1803 году оправдал правильность этого выбора, завоевав премию в десять гиней за лучшую картину того времени, сюжет которой составляла «Калисто в банях Дианы». В следующем году молодой Уилки навестил родные места и написал «Ярмарку в Пильтасси», которую продал за 25 фунтов. Он писал портреты и на вырученные деньги отправился в Лондон в 1805 году. Записавшись в студенты Академии, Уилки вскоре привлек к себе внимание картиной «Деревенские политиганы», экспонировавшейся в Королевской академии художеств в 1806 году. Сотня его полотен время от времени появлялась на стенах Академии; каждое новое раннее произведение прибавляло славы его автору. Все его ранние работы относились к бытовому жанру. Его любимые сюжеты отражены в полотнах «Слепой скрипач», «Игроки в карты», «День квартплаты», «Варган», «Порезанный палец», «Деревенский праздник», «Жмурки», «Рекомендательное письмо», «Дункан Грей», «Пенсовая свадьба», «Чтение завещания», «Церковный сторож» и «Челсийские пенсионеры» (последняя написана для герцога Веллингтона). Уилки был избран ассоциированным членом Академии в 1809 году, а действительным — в 1811-м. Он ездил за границу в 1814 году и снова в 1825-м, когда посетил Германию, Италию и Испанию. Изучение старых мастеров, особенно Корреджо, Рембрандта и Веласкеса, оказало заметное влияние на Уилки, который изменил и свой стиль, и сюжеты. Он оставил бытовой жанр ради истории и портрета, заменив тщательную манеру исполнения ранних работ легким, эффектным стилем письма. «Проповедь Джона Нокса» (Национальная галерея) служит хорошим образцом этого второго периода творчества Уилки. В 1830 году он сменил сэра Томаса Лоуренса на посту придворного живописца короля, а шесть лет спустя был возведен в рыцарское достоинство. В 1840 году Уилки посетил Восток и написал портрет султана Абдул-Меджида. В следующем году, находясь далеко от дома на борту парохода у берегов Гибралтара, он скончался и нашел последнее пристанище в морских пучинах. Одиннадцать его картин хранятся в Национальной галерее. Ее Величество владеет большинством полотен, написанных Уилки в Испании, такими как «Геррильский военный совет» и «Сарагосская дева». Другое испанское полотно, созданное в Англии — «Два испанских монаха в соборе Толедо», принадлежит маркизу Лансдауну. В нем обращает на себя внимание живопись рук, полных жизни и движения — качества, в котором Уилки преуспел. «Его раннее искусство безусловно произвело огромное впечатление на английскую школу, показав, как можно национализировать нидерландское искусство, придав сюжет и настроения сценам обыденной жизни, трактуемым с правдивостью и индивидуальностью. Что касается его зрелого периода, то такие картины, как „Джон Нокс“, также оказали влияние на школу, причем новый способ письма, поддержанный авторитетом Уилки, оказал самое пагубное влияние, дискредитируя английские картины полным отсутствием долговечности. Его методы и использовавшиеся им пигменты вскоре были отвергнуты в Англии, но в свое время они повлияли и продолжали влиять на его соотечественников еще долго после его смерти». (Редгрейв.)
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Сарагосская дева. Работа УИЛКИ. 1827 г. В собственности королевы.


УИЛЬЯМ ФРЕДЕРИК УИДЕРИНГТОН (1785—1865) сочетал в своем творчестве пейзаж и бытовой жанр. Свою первую картину «Тинтернское аббатство» он выставил в 1811 году, а его последующие работы представляли собой преимущественно сочетание пейзажей и фигурных сцен. Уидерингтон был избран ассоциированным членом Академии в 1830 году, а десять лет спустя стал ее действительным членом. Благоприятными образцами его сугубо английских и приятных картин являются «Пошаговые камни» и «Венок из хмеля» в Национальной галерее, а также «Хмелевой сад» в собрании Шипшанкса в Южном Кенсингтоне.

АБРАХАМ КУПЕР (1787—1868), сын содержателя гостиницы, родился в Лондоне и рано проявил исключительное мастерство рисовальщика. Гостиничные конюшни предоставили ему первые и любимейшие сюжеты, а портрет любимого конька, принадлежавшего сэру Генри Мьюксу, привлек к нему первого покровителя. В 1814 году Купер выставил в Британском институте картину «Тэм о’Шентер», которая была приобретена герцогом Мальборо. В 1817 году «Битва при Марстон-Муре» обеспечила ему избрание ассоциированным членом Академии; в 1820 году он стал академиком. В сюжетах произведений этого художника мало разнообразия. Наиболее известны «Гордость пустыни», «Соколиная охота в старые времена», «Мертвый кавалерист», «Ричард I и Саладин в битве при Аскалоне» и «Захват Ботвеллом Марии, королевы Шотландии».

УИЛЬЯМ МАЛРЕДИ (1786—1863), самый способный жанровый живописец в Англии после Уилки, родился в Эннисе, графство Клэр. Хотя его творения знакомы большинству из нас до боли, о его жизни известно мало подробностей. Мы знаем, что его отец был изготовителем кожаных бриджей и приехал в Лондон вместе с сыном, когда тому было около пяти лет. Утверждают, что ребенок очень рано проявил присущую ему художественную силу. Он позировал в качестве модели для Соломона Джону Грэму, иллюстрировавшему Библию Маклина, и, вероятно, обстановка студии стимулировала художественные инстинкты юного Малреди. По рекомендации скульптора Бэнкса он получил доступ в академские школы; в пятнадцатилетнем возрасте он уже не нуждался в материальной помощи родителей. Малреди трудился в школах Академии, как трудился всю жизнь, всем сердцем и душой. Он заявлял, что всегда писал так, будто участвует в конкурсе на приз, а когда начал самостоятельный путь в мире, пробовал силы во всем — «от карикатуры до панорамы». Он всю жизнь преподавал, и этим, возможно, объясняется тщательная завершенность его картин. Малреди женился очень молодым и не обрел счастья. Он начинал с пейзажей, но в 1807 году создал «Старого Каспара» по поэме Саути «Битва при Бленхейме» — свою первую сюжетную картину. Годом позже появилась «Погремушка», ознаменовавшая заметный шаг вперед. Обе картины свидетельствуют о том, что их автор изучал нидерландских мастеров. В 1815 году Малреди был избран ассоциированным членом Академии, но еще до того, как его имя успело появиться в каталоге, он достиг ранга действительного члена. Это произошло в 1816 году, когда он выставил полотно «Прерванная драка» (собрание Шипшанкса). С той поры он стал любимцем публики, а его картин, коих он выставлял в среднем едва ли по две в год, ждали с нетерпением. Можно выделить «Волк и ягненок», «Последний пришедший», «Ярмарочное время», «Переход через брод», «Младший брат», «Мишень», «Угостить кусочком», «Выбор свадебного платья» и «Продавец игрушек» (все находятся в Национальной галерее или Музее Южного Кенсингтона). «За исключением, пожалуй, некоторого ухудшения в колорите, который в последние годы приобрел назойливый пурпурный оттенок, он наслаждался полным расцветом своих великих способностей на протяжении более полувека. […] Он отличался превосходством своих натурных штудий, три из которых выполнены красным и черным мелом и подарены Обществом искусств и хранятся в галерее». (Каталог Национальной галереи.)
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Выбор свадебного платья. Работа МАЛРЕДИ. 1846 г. В галерее Шипшанкса в Музее Южного Кенсингтона.


АЛЕКСАНДР ФРЕЗЕР (1786—1865), уроженец Эдинбурга, выставил свою первую картину «Зеленая лавка» в 1810 году. Обосновавшись в Лондоне, он стал ассистентом своего соотечественника Уилки и на протяжении двадцати лет писал детали натюрморта на полотнах Уилки. В картинах Фрэзера заметно влияние искусства его учителя; обычно они основываются на шотландских сюжетах и сценках, как, например, «Интерьер горской хижины» (Национальная галерея) и «Сэр Вальтер Скотт обедает с одним из эдинбургских нищих в синих плащах». Другие примеры — «Сапожник за ленчем», «Черный дрозд и его учитель» и «Деревенский вывесочник».
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Санчо Панса и герцогиня. Работа ЛЕСЛИ. 1844 г. В Национальной галерее.


ЧАРЛЬЗ РОБЕРТ ЛЕСЛИ (1794—1859) родился в Лондоне, вероятно, в Клеркенвелле, в семье американцев. Его отец был часовщиком из Филадельфии, который вернулся с семьей в Америку, когда будущему художнику исполнилось пять лет. Мальчик был отдан в ученики к книготорговцу, но его истинное призвание определилось благодаря портрету Кука, английского трагика, гастролировавшего в Филадельфии, который он исполнил. Эта работа привлекла столько внимания среди друзей Лесли, что была организована подписка с целью отправить его в Англию, причем его хозяин-книготорговец внес щедрый вклад. В 1811 году Лесли стал студентом Королевской академии художеств и получал наставления от своих соотечественников Вашингтона Олстона и Бенджамина Уэста. Тем не менее Лесли считал обучение малополезным. Он говорил, что при наличии материалов человек сам себе лучший учитель, и упоминал «мудрое пренебрежение Фюзели» к студентам Академии. Вероятно, под влиянием примера Олстона и Уэста Лесли начал с обращения к классическому искусству. Он упоминает, что читал «Телемака» с целью найти сюжет, и среди его ранних работ были «Саул и аэндорская волшебница». Даже когда он приступил к созданию сюжетов по Шекспиру, он обратился прежде всего к историческим пьесам и написал «Смерть Ратленда» и «Сцену убийства из „Макбета“». В отличие от Уилки и Малреди, Лесли не стремился создавать сюжеты для своих картин. Он предпочитал бродить по литературе и отыскивать для своего холста сцену или эпизод. Уилки выдумывал сценки, иллюстрирующие праздники низших классов, Малреди выбирал подобные же происшествия; Лесли же выпало перенять «высокую комедию». Подобно своему соотечественнику и советчику Вашингтону Ирвингу, он несомненно посетил немало уголков тихой английской провинции, и один из них воспроизведен на его известном полотне «Сэр Роджер де Кэверли по дороге в церковь», экспонировавшемся в 1819 году. Ранее он уже продемонстрировал свое мастерство в комических сюжетах, написав «Энн Пейдж и Слендер». Лесли открыл свое истинное призвание и продолжил трудиться в области высокого бытового жанра с неизменным успехом. Покровительство лорда Эгремонта, для которого он написал в 1823 году «Санчо Пансу в покоях герцогини», послужило средством получения множества заказов. Картина в Национальной галерее, репродукцию которой мы приводим, представляет собой авторское повторение с небольшими изменениями, выполненное много лет спустя. Он женился в 1825 году, а годом позже стал действительным членом Академии. В 1831 году он выставил «Обед в доме Пейджа» по пьесе «Виндзорские насмешницы» — одно из лучших своих произведений. Ни один художник не знакомил нас столь близко с восхитительным старым пьяницей Фальстафом, с Бардольфом и той веселой компанией, что пила сакере в таверне «Кабанья голова» в Истчепе. В собрании Шипшанкса хранится повторение «Обеда в доме Пейджа», слегка отличающееся от первого и несущее следы влияния Констебла. В 1833 году Лесли был назначен преподавателем рисунка в Американской академии в Вест-Пойнте и вместе с семьей переселился туда. Это было ошибкой, и в течение года художник вернулся в Англию. Он иллюстрировал Шекспира, Сервантеса, Голдсмита и Стерна, причем последний подарил ему сюжет для «Дяди Тоби и вдовы Уэдман». В 1838 году Лесли по просьбе королевы написал «Коронацию Ее Величества» — картину, весьма непохожую на привычные изображения государственных церемоний. В 1841 году ему заказали полотно «Крещение королевской принцессы». Семейная жизнь Лесли протекала мирно и счастливо, пока смерть дочери не нанесла ему удар, от которого он так и не оправился. Он скончался 5 мая 1859 года. Мистер Редгрейв говорит о его искусстве: «Лесли проник в подлинный дух писателя, которого иллюстрировал. Его персонажи предстают теми самыми людьми, что заполнили наше сознание. Красота, изящество и утонченность — разнообразные, полные характера или искрящиеся мягким юмором — очаровательно запечатлены его кистью; в то же время более гротескные персонажи иного толка благодаря его тонкому пониманию юмора переданы не менее правдиво и притом при полном отсутствии какого-либо налета вульгарности. Трактовка сюжета настолько проста, что мы теряем ощущение картины и чувствуем, будто созерцаем событие так, как оно непременно должно было произойти. Он рисовал правильно и с врожденным чувством изящества. Его колорит приятен, костюмы просты и уместны».
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Капитан Мэхит.
Автор:
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Д
ЖИЛБЕРТ
С
ТЮАРТ
Н
ЬЮТОН
(1794—1835), связанный с
Лесли
дружбой и общностью вкусов, родился в Галифаксе, Новая
Шотландия. В 1817 году, путешествуя по Европе, Ньютон встретился с Лесли в
Париже и вернулся с ним в Лондон. Он был студентом Академии
и вскоре привлек к себе внимание картинами «Покинутая», «Ссоры влюбленных» и
«Недогадливый автор», которые экспонировались в Британском
институте. Ньютон начал выставляться в Академии в 1823 году и
восхитил публику полотнами «Дон Кихот в своем кабинете» и
«Капитан Мэхит, усовещеваемый Полли и Люси». В 1828 году он превзошел эти работы
картиной «Викарий Уэйкфилдский мирит свою жену с Оливией» и
был избран ассоциативным членом Королевской академии художеств (А.Р.А.).
За ними последовали «Йорик и гризетка», «Корделия и
враг», «Порция и Бассанио» и подобные им произведения. В 1832 году
Ньютон стал действительным членом Академии, посетил Америку,
женился и вернулся с женой в Англию. Короткий оставшийся
период его жизни был омрачен великим горем: рассудок изменял ему,
и после выставки своей последней картины,
«Абеляр в своем кабинете»,
он окончательно сошел с ума.

О
ОГЮСТ
ЛЕОПОЛЬД
ЭГГ
(1816—1863) родился на Пикадилли и,
став живописцем, выбирал сюжеты, подобные тем, что писали Лесли и Ньютон.
Он был лишен юмора Лесли; более того, большинство сюжетов Эгга
меланхоличны. Его первые работы представляли собой виды Италии и иллюстрации
к романам Скотта, которые не привлекли особого внимания.
«Жертва» обещала
большее. Эгг выставлял картины в галерее на Саффолк-стрит, а в 1838 году
«Испанская девушка» появилась в Королевской академии художеств.
Ухудшение здоровья
заставило его проводить зиму за границей, и 23 марта 1863 года он умер
в Алжире, где и был похоронен на уединенном холме. За три года до
смерти Эгг стал действительным членом Академии. Отмечают, что у него было
большее чувство цвета, чем у Лесли, хотя в этом отношении он уступал Ньютону.
По манере исполнения он далеко превзошел шаткую манерность последнего.
Женские образы в его работах лишены сладкой красоты и мягкости,
присущих Лесли. В Национальной галерее хранится
«Сцена из "Хромого беса"»,
в которой заметна виртуозность исполнения Эгга. В поздние годы он
частично разделял взгляды прерафаэлитов,
и их влияние прослеживается в картине «Пепис представляет Нелл Гвинн»
и в сцене по роману Теккерея «Эсмонд». Другими примечательными картинами являются
«Жизнь и смерть Бекингема»;
«Петр Великий впервые видит Екатерину, свою
будущую императрицу»;
«Ночь перед битвой при Нейзби»;
и «Екатерина и Петруччо».

Э
ДВИН
Г
ЕНРИ
Л
АНДСИР
(1802—1873) занимал выдающееся положение среди английских
анималистов. Ни один художник не сделал больше для того, чтобы научить нас любить животных и
утвердить истину о том, что —


"He prayeth best who loveth best


All things both great and small."
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Ландсир не только соперничал с некоторыми голландскими мастерами XVII века
в передаче шерсти и перьев, но и изображал животных с таким
сочувствием, словно верил, что «немые, погоняемые стада» обладают
душами. Его собаки и другие животные настолько очеловечены, что кажутся способными
говорить. Живописец был сыном Джона Ландсира, гравёра,
и родился в Лондоне. Он брал уроки искусства у своего
отца и уже ребенком делал наброски ослов, лошадей
и коров на Хэмпстед-Хит. Некоторые из этих набросков, выполненных, когда Ландсиру
было пять, семь и десять лет, хранятся в Кенсингтоне. Ему было всего
четырнадцать, когда он выставил головы
«Суки и щенка пойнтера».
В возрасте от шестнадцати до семнадцати лет он создал картину
«Дерущиеся собаки»,
которая была выгравирована отцом художника. Еще большей популярностью пользовались
«Собаки на перевале Сент-Готард, спасающие путника в беде»,
появившиеся, когда их автору было восемнадцать. Ландсир не был учеником Хейдона,
но получал от него периодические советы. Он препарировал льва.
Как только ему исполнилось двадцать четыре года, его избрали ассоциативным членом Академии (A.R.A.), и он выставил в
Академии
«Охоту на Чейви-Чейз».
Это произошло в 1826 году, а в 1831 году
он стал действительным членом
Академии. Ландсир побывал в Шотландии в
1826 году, и с этого времени прослеживается изменение в его стиле,
который отныне стал гораздо менее плотным, правдивым и детальным,
обретя большую свободу и смелость. Введение в картины оленей, как, например, в
«Детях тумана»,
«Поиске убежища»
и «Загнанном олене»,
знаменовало влияние шотландских впечатлений. Ландсир был возведен в рыцарское достоинство
в 1850 году, а на Всемирной выставке в Париже в 1855 году был удостоен
единственной большой золотой медали, присужденной английскому художнику.
Процветающий, популярный и желанный гость у высочайших особ королевства, около 1852 года он
перенес болезнь, которая заставила его отойти от общества. Он оправился от нее,
но последствия железнодорожной катастрофы 1868 года привели к
рецидиву. Он умер в 1873 году и был похоронен в соборе Святого Павла.
После смерти сэра Чарльза Истлейка в 1865 году ему предлагали
пост президента Королевской академии художеств, но от этой чести он отказался.
В Национальной галерее хранятся
«Спаниели породы короля Карла»,
«Низменная и высокая
жизнь»,
«Шотландская музыка» (горский волынщик срывает звуком волынки
трапезу группы из пяти голодных собак),
«Загнанный олень»,
«Мир» (репродукцию которого мы приводим),
«Война» (умирающие и
мертвые лошади, а также их всадники, лежащие среди горящих развалин
хижины),
«Достоинство и наглость»,
«Александр и Диоген»,
«Поражение
Комуса» — эскиз для фрески в летнем павильоне королевы в
Букингемском дворце. Шестнадцать работ Ландсира находятся в коллекции Шипшанкса,
включая трогательное полотно
«Главный плакальщик старого пастуха»,
о котором мистер Раскин сказал, что оно «определяет его автора не как аккуратного
имитатора текстуры шкуры или складок драпировки, а как человека мысли».
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Мир.
Автор:
ЛАНДСИР.
1846 г.
В Национальной
галерее.


У
ИЛЬЯМ
БОКСАЛ
(1800—1879), после обучения в школах Королевской академии художеств
и в Италии, выставил в Королевской академии в 1829 году свою первую
картину —
«Примирение Мильтона с женой» —
и продолжал участвовать в ее выставках до 1866 года.
Хотя его первые работы носили исторический и аллегорический характер, в конце концов он прославился как
портретист и числил среди своих
моделей некоторых из самых выдающихся людей
того времени — поэтов, художников, искусствоведов и других,
например
Копли
Филдинга, Дэвида Кокса, Кольриджа, Вордсворта.
В 1852 году Боксал стал кандидатом в члены, а в 1864 году — действительным членом
Королевской академии художеств; с 1865 по 1874 год он был директором
Национальной галереи; а в 1871 году был удостоен звания
рыцаря в знак признания его ценных заслуг
перед искусством.

П
АУЛ
Ф
АЛКОНЕР
П
УЛЬ
(1810—1879), мастер бытового жанра
высокого класса, а также исторической живописи, выставил свою первую
картину в Академии в 1830 году —
«Колодец, сцена в Неаполе».
В 1838 году он написал
«Отъезд эмигрантов».
Среди других его картин —
«Майская королева, готовящаяся к
танцу»,
«Бегство Главки и Ионы»,
«Седьмой день
Декамерона».
Среди исторических работ этого художника —
«Видение
Иезекииля» (Национальная галерея) и другие. Пуль стал действительным членом
Академии в 1860 году.

Д
ЖОРЖ
Х
ЕММИНГ
М
ЕЙСОН
(1818—1872), уроженец Витли, графство Стаффордшир,
обнаружил, что на пути искусства лежат сплошные трудности. Его отец настаивал на том,
чтобы он посвятил себя медицине, и определил его к доктору Уоттсу из Бирмингема.
Когда дом доктора посетил портретист, молодой
Мейсон одолжил его коробку с красками и без посторонней помощи создал картину
такого многообещающего качества, что художник посоветовал ему заняться искусством.
Мейсон покинул дом доктора, отправился в Италию и без каких-либо учителей
выработал оригинальный стиль, отличающийся простотой композиции,
утонченностью колорита, деликатностью светотени и выразительным пафосом.
В 1868 году он был избран ассоциативным членом Академии (A.R.A.), но умер от болезни сердца, не успев стать
действительным членом. Самые известные работы Мейсона —
«Кампанья ди Рома»,
«Гусь»,
«Возвращение с пахоты»,
«Потерянная подкова»,
«Вечерний
гимн»
и незавершенный «Жатвенный месяц».

Р
ОБЕРТ
Б
РАЙТВЕЙТ
М
АРТИНО
(1826—1869), сын одного из мастеров
канцелярского суда и племянник мисс Мартино, начал свой жизненный путь
в качестве клерка по контракту у стряпчего.
После четырех лет изучения права он оставил его ради
более яркой сферы искусства
и поступил в школы Академии. В 1852 году
Мартино выставил в Академии
картину «Урок письма Кита» по мотивам «Лавки древностей»,
которая обозначила круг излюбленных им сюжетов.
Его полотна
«Последний день в старом доме»
и «Последняя глава»
благодаря оригинальности замысла и изысканной живописи принесли художнику
славу, которой ему не довелось долго наслаждаться.
Он умер от болезни сердца.

Д
ЖОН
Ф
РЕДЕРИК
Л
ЬЮИС
(1805—1876), сын выдающегося лондонского
гравёра, начал свой путь в искусстве с написания этюдов животных, а в
1828 году был избран членом Общества акварелистов.
Впоследствии он путешествовал по Испании и Италии, написав множество полотен, таких как
«Испанская корида»,
«Проповедь монахов в Севилье» и др., а оттуда
отправился на Восток, где провел несколько лет. Он вернулся в Англию в
1851 году, а четыре года спустя стал президентом Общества акварелистов.
В 1856 году он выставил
«Франкский лагерь в пустыне Синайской горы»,
которую мистер Раскин назвал «кульминацией акварельного рисунка».
В том же году он начал писать масляными красками и часто выставлял
картины из восточной жизни, такие как
«Встреча в пустыне»,
«Турецкая школа»,
«Кафе в Каире» и др. В 1859 году он стал
ассоциированным членом Королевской академии художеств, а в 1866 году — действительным членом. В Музее
Южного Кенсингтона хранятся два акварельных рисунка Льюиса —
«Привал в пустыне»
и «Крестьяне Шварцвальда»,
а также несколько его этюдов с натуры.
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Арабский писец.
Автор:
ДЖОН ФРЕДЕРИК ЛЬЮИС.
1852 г.


Э
ДВАРД
М
АТТЬЮ
У
ОРД
(1816—1879) стал студентом Академии по
совету Уилки, который видел его первую картину — портрет мистера О. Смита в образе
Дон Кихота. В 1836 году Уорд учился в Риме. Оттуда он
направился в Мюнхен и изучал фресковую живопись под руководством Корнелиуса.
В 1839 году он вернулся в Англию и выставил
«Чимабуэ и Джотто».
Участвуя в конкурсе на роспись
зданий парламента, он создал
картину «Боудика», которая была отмечена поощрением, но не получила премии.
Широкую известность ему принесло полотно
«Доктор Джонсон читает рукопись "Викария Уэйкфилдского" Голдсмита».
За ним последовала картина «Доктор Джонсон в приемной лорда Честерфилда»,
и художник был избран ассоциативным членом Академии (A.R.A.). Это
произведение, а также
«Опала лорда Кларендона»,
«Крах Компании Южных морей»
и «Яков II получает известие о высадке Вильгельма Оранского»
находятся в Национальной галерее. В 1852 году и позже Уорд исполнил
восемь исторических картин в коридоре Палаты общин.
В 1855 году он был избран королевским академиком.
Его картины слишком хорошо известны, чтобы нуждаться в описании;
самыми популярными среди них являются
«Шарлотта Корде на пути к казни»,
«Казнь Монтроза»,
«Последний сон Аргайла»,
«Мария-Антуанетта расстается с дофином»,
«Последние минуты
Карла II»,
«Ночь убийства Риццо»,
«Граф Лестер и Эми Робсарт»,
«Судья Джеффрис и Ричард Бакстер».

Ф
РЕДЕРИК
У
ОЛКЕР
(1840—1875) умер как раз тогда, когда оправдал надежды,
подававшиеся в юности. Проведя некоторое время в конторе
архитектора и землемера, он оставил это чуждое ему поприще ради занятий искусством.
Он время от времени учился в школах Академии и начал свой творческий путь
с иллюстраций к роману Теккерея «Филипп» в журнале «Корнхилл», заслужив тем самым
большую похвалу. Он стал членом Старого общества акварелистов
и ассоциативным членом Академии (A.R.A.). Его многообещающая карьера оборвалась из-за смерти
в Сент-Филленсе, Пертшир, в 1875 году: молодой художник был похоронен
в своем любимом Кукхэме на Темзе.
Его главные работы —
«Потерянная тропа»,
«Купальщики»,
«Бродяги»,
«Старые ворота»,
«Плуг»,
«Убежище»
и «Право прохода».
Мистер Редгрев сказал: «Его гений был подлинно и поразительно оригинален. Его работы отмечены
собственным методом; рисунок, колорит и исполнение — все одинаково присуще только ему.
Они одновременно изысканны и трогательны по настроению
и новаторски трактуют природу и ее эффекты. Его фигуры несут в себе
истинное чувство деревенской жизни в сочетании с грацией линий античности».
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Наша деревня.
Автор:
ФРЕДЕРИК УОЛКЕР.
Экспонировалось на
выставке Общества акварелистов.
1873 г.


Г
АБРИЕЛЬ
Ч
АРЛЬЗ
Д
АНТЕ
Р
ОССЕТТИ
(1828—1882), поэт и живописец,
писавший на религиозные сюжеты и сцены по мотивам произведений Данте,
был сыном итальянского патриота, политического эмигранта,
который стал профессором итальянского языка в Королевском колледже в Лондоне.
В 1849 году он выставил в Портлендской галерее свою первую картину,
«Юность Девы Марии»,
и стал основателем братства прерафаэлитов,
в которое вошли Милле, Холман Хант и другие ныне знаменитые художники.
Самые известные картины Россетти —
«Сон Данте» (ныне в Ливерпуле),
«Дева Святого Грааля»,
«Последняя встреча Ланселота и Гвиневеры»,
«Возлюбленная» (иллюстрация к «Песни песней»)
и «Прозерпина».
Он редко выставлял свои полотна публично, но их видели художественные критики,
один из которых писал (в 1873 году): «Почти во всем, что создает мистер Россетти,
проявляются избыток мощи, избыток поэзии богатого порядка, благородные технические дарования,
мощь замысла и удивительно широкий диапазон мысли и изобретательности».

Он был одинаково знаменит как автор сонетов и переводчик
итальянской поэзии.

 

В задачи данного труда не входит рассмотрение живущих ныне художников.
Чтобы рассказать обо всех знаменитых живописцах, потребовался бы еще один том.
За прошедшее десятилетие искусство неуклонно продвигалось вперед,
и мы можем с уверенностью сказать, что никогда еще ряды королевских академиков
и двух обществ акварелистов не пополнялись столь достойно, как в наши дни.
Последняя четверть XIX века сулит стать золотым веком в истории
британского искусства.

ЖИВОПИСЬ В АМЕРИКЕ.
———
А
ВТОР:
С. Р. КЁЛЕР.
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ЖИВОПИСЬ В АМЕРИКЕ.
ВВЕДЕНИЕ.



История искусства в Америке в действительности представляет собой лишь летопись затухания
последних отголосков течений, зародившихся в Европе.
Хотя западный континент породил новые политические идеи
и новые формы правления, ни одно из его государств — даже величайшее из всех,
Соединенные Штаты Северной Америки, которым будет посвящена эта глава —
до сих пор не создало национального искусства или какого-либо заметного влияния,
за единственным исключением, на формирование мирового искусства. И этому не стоит удивляться.
Новизна страны, изначально смешанный состав населения
и непрекращающийся приток иностранцев вместе с нехваткой учебных заведений
и, как следствие, необходимостью искать образования в Европе — вот причины, достаточные
для объяснения этой видимой аномалии. Даже те из отечественных живописцев Соединенных Штатов,
которые вообще держались вдали от Старого Света или посетили его слишком поздно,
чтобы испытать сильное влияние, обнаруживают лишь немногие следы решительной оригинальности
как в замысле, так и в исполнении. Они
также находились под обаянием, несмотря на
то, что оно не могло воздействовать на них напрямую. Предпринимались попытки объяснить это положение дел,
предполагая неспособность к искусству у народа этой страны
и неблагоприятную для его развития атмосферу, порожденную окружающими обстоятельствами.
Однако эти выводы неверны. Что касается технического мастерства,
американцы — как коренные, так и натурализованные — всегда демонстрировали замечательную способность к обучению,
и скорость, с которой плотники, маляры карет
и вывесок, особенно в ранний период истории страны,
превращались в респектабельных портретистов почти без всякого обучения,
всегда будет вызывать изумление. Из тех, кто отправился за границу в то время,
Англия вновь приняла четырех человек, ставших знаменитыми (Уэст, Копли, Ньютон, Лесли),
и она до сих пор с гордостью указывает на них как на наиболее заметных в своем списке художников.
Не утрачено это качество и с течением времени. Напротив,
ему способствовало усердное применение; и успехи, достигнутые американскими студентами,
зафиксированы в анналах Французского салона. Однако есть одна любопытная черта,
которая будет становиться все более очевидной по мере прослеживания истории искусства в Америке,
а именно — отсутствие национального элемента в разрабатываемых сюжетах.
Если исключить кратковременную вспышку патриотического духа в искусстве того, что можно назвать
периодом Революции, и явное предпочтение, отдаваемое американским пейзажам
пейзажистами примерно середины нынешнего столетия, можно сказать, что художники этой страны,
как правило, заимствовали вместе с техническими приемами и сюжеты Старого Света;
что они предпочитали горы Италии и тихие деревушки Франции холмам Новой Англии
и Скалистым горам Запада, араба — индейцу,
а историю Старого Света — летописи собственных предков.
Даже борьба за уничтожение последних пережитков рабства, ставшая великим делом,
порученным этому поколению, вызвала столь малые
проявления в искусстве
(причем немногие из них выпадают за рамки настоящей главы),
что было бы недалеко от истины сказать, будто она не оставила после себя никаких следов. Все это,
впрочем, не вина художников, за исключением того, что они сами являются частью нации.
Вина лежит на народе в целом, чьи сокровенные мысли и высшие устремления
художникам всегда суждено воплощать в видимой форме.
Нет сомнений, судя по свидетельствам, уже данным американскими живописцами,
что они справятся с этой задачей, если им когда-либо придется применить свое мастерство
в создании произведений монументального искусства.

 

Историю живописи в Америке можно разделить на четыре периода: — 1.
Колониальный период
— до эпохи Революции; 2.
Период Революции
— художники, бывшие очевидцами и участниками
Войны за независимость; 3.
Период внутреннего развития
— примерно с начала века до гражданской войны;
4.
Период современности.
Как видно, названия этих разделов взяты из политической, а не из художественной истории страны.
И в самом деле, было бы трудно найти другие отличительные признаки,
позволяющие дать краткую номенклатуру. Что касается влияний, действовавших в различные периоды,
можно сказать, что колониальный и революционный полностью находились под господством Англии.
В начале третьего периода влияние Англии продолжалось,
но к нему добавилось влияние Италии. Позднее ряд американских художников учился в Париже,
не подпав, однако, под влияние романтической школы, а к середине века
многие из них увлеклись Дюссельдорфом.
Некоторое влияние оказали и английские прерафаэлиты,
но оно нашло выражение скорее в литературном плане, чем в реальном художественном исполнении.
Наконец, в четвертом, современном периоде первенство перешло к колористическим школам Парижа и
Мюнхена, которым присягнули на верность почти все молодые художники.

ПЕРВЫЙ, ИЛИ КОЛОНИАЛЬНЫЙ ПЕРИОД.

Картины колониального периода, дошедшие до наших дней
и имеющие отношение к Америке, почти без исключения представляют собой портреты.
Многие из них, разумеется, были привезены из Англии и Голландии;
но о том, что в Колониях уже в 1667 году жили свои живописцы,
свидетельствует отрывок из «Магналии» Коттона Мэзера, процитированный Таккерманом.
Совершенно естественно, что эти «миниатюристы» (limners — любимое обозначение,
применявшееся тогда к художникам) были не самого высокого покроя.
Мастера с репутацией не чувствовали призвания жить в глуши,
и потому произведения начала этого периода большей частью грубы и жестки.
Несколько таких ранних портретов можно увидеть в Мемориальном холле Гарвардского университета
в Кембридже, шт. Массачусетс.

Первые художники, чьи имена дошли до нас, родились не на этой земле.
Честь стоять во главе списка принадлежит
Д
ЖОНУ
У
ОТСОНУ
(1685—1768), шотландцу, обосновавшемуся в Перт-Амбое, шт. Нью-Джерси, в 1715 году.
Ни один из его портретов в настоящее время неизвестен, но на Хронологической выставке американского искусства,
проходившей в Бруклине, шт. Нью-Йорк, в 1872 году, экспонировался выполненный им на пергаменте
рисунок тушью
«Венера и Амур».
Лучшая участь выпала на долю произведений
Джона Смайберта,
еще одного шотландца, приехавшего в Род-Айленд в 1728 году с деканом, а впоследствии епископом Беркли,
в предполагаемом колледже которого он должен был преподавать (вероятно, это был первый шаг
в области художественного образования, предпринятый в Колониях).
Смайберт обосновался и женился в Бостоне, где умер в 1751 или 1752 году.
Он не был выдающимся художником, хотя его важнейшая работа,
«Семья епископа Беркли» — большая группа, в которую он
включил собственный портрет, находящаяся ныне в собрании Йельского колледжа
в Нью-Хейвене, шт. Коннектикут, — показывает его смелым
и не лишенным таланта. Однако не все картины, приписываемые ему,
соответствуют этому уровню. Весьма скверный пример с его именем
можно увидеть в портрете
Джона Ловелла
в Мемориальном холле Гарвардского университета.
Влияние, оказанное Смайбертом на развитие искусства в Америке, объясняется скорее случайностью,
чем реальным преподаванием. Он привез с собой копию головы кардинала Бентивольо
работы Ван Дейка, выполненную им в Италии и до сих пор хранящуюся в упомянутом Холле.
Именно эта копия впервые вдохновила Трамбулла и Оллстона любовью к искусству
и дала им представление о цвете. Из других иностранцев, посетивших Колонии в этот период,
более известны
БЛЭКБЕРН,
англичанин, бывший современником или непосредственным преемником Смайберта,
которого некоторые считают учителем Копли;
УИЛЬЯМС, другой англичанин,
живописавший примерно в то же время в Филадельфии и, как полагают,
оказавший значительное влияние на молодого Уэста; и
КОСМО
АЛЕКСАНДР,
шотландец, приехавший в Америку в 1770 году и бывший первым учителем Стюарта.

Самым ранним отечественным живописцем, оставившим после себя заметный след,
является Роберт Феке, чья жизнь окутана тайной романтики.
Происходя из квакерской семьи и порвав со своими близкими из-за религиозных разногласий,
он покинул дом и каким-то образом оказался пленным в Испании,
где, как говорят, выполнял грубые картины, на выручку от продажи которых сумел вернуться домой.
Феке писал в Филадельфии и других местах примерно в середине прошлого столетия,
и его портреты, по словам Таккермана, считаются лучшими колониальными семейными портретами
после работ Уэста. Образцы его творчества можно увидеть в собраниях
Боудин-колледжа в Брансуике, шт. Мэн;
Атенеума Редвуд в Ньюпорте, шт. Род-Айленд; и Исторического общества Род-Айленда в Провиденсе, шт. Род-Айленд.

Ближайший к Феке по времени — хотя его более поздние современники Уэст и Копли
были раньше известны как художники, а
первый даже стал его учителем в Англии —
МАТТЬЮ
ПРАТТ
(1334—1805), начавший свой путь
в качестве маляра вывесок в Филадельфии. О творчестве Пратта часто отзываются
небрежно, и оно обычно не получает той похвалы, которой заслуживает.
Его портрет в полный рост
лейтенант-губернатора Кадвалладера Колдена,
написанный для Нью-Йоркской торговой палаты в 1772 году и до сих пор
находящийся в ее залах, показывает его весьма респектабельным художником
с чувством цвета, опережающим то, что демонстрировал Копли
в своих ранних работах. Еще один отечественный художник этого периода,
Генри Бембридж,
представляет интерес главным образом потому, что он, как утверждают,
учился у Менгса и Баттони, что делает его одним из первых
американских живописцев, побывавших в Италии. Он, судя по всему, писал преимущественно
в Чарлстоне, шт. Южная Каролина, и его портреты описываются как исключительно строгие по своему виду.

Однако самыми знаменитыми живописцами этого периода и единственными, чья слава выходит за рамки местной,
являются Джон Синглтон Копли и Бенджамин Уэст. Но поскольку оба они покинули свою страну в раннем возрасте
и никогда больше не возвращались, они принадлежат скорее Англии, чем Америке.

К
ОПЛИ
(1737—1815) был уроженцем Бостона и не отправлялся в Европу
до 1774 года, когда его репутация была уже прочно установлена. В 1760 году его доход в Бостоне составлял триста гиней.
Сначала он отправился в Италия, а оттуда в Лондон, где и обосновался.
Высказывались различные предположения относительно возможных учителей Копли.
Несомненно, он получал некоторую помощь от своего отчима Петера Пелема,
школьного учителя и весьма посредственного гравёра в технике меццо-тинто;
также предполагалось, что он мог пользоваться наставлениями Блэкберна.
Однако это представляется маловероятным, судя как по фактам, так и по преданиям.
Копли, несомненно, был по сути самоучкой, и модели, на которых он,
вероятно, формировал свой стиль, сохранились до сих пор. Некоторые из них
включены в коллекцию Мемориального холла Гарвардского университета.
Один из этих портретов —
портрет Томаса Холлиса,
благотворителя университета, умершего, когда Копли было всего шесть лет,
настолько похож на работы последнего не только по замыслу, но даже по бледности телесных оттенков
и холодному серому цвету теней, что его легко принять за одно из его ранних произведений.
В Англии Копли стал живописцем аристократии
и исполнил значительное число крупных исторических полотнам, в основном на современные сюжеты.
Он скорее изящен, чем мощен, и весьма успешен в передаче тканей.
Его колорит, поначалу холодный и довольно негармоничный, улучшался с опытом,
хотя его называли несовершенным в этом отношении даже в более поздние годы.
Самая знаменитая картина Копли —
«Смерть графа Чатема».
Множество образцов его мастерства портретиста можно увидеть
в Музее изящных искусств в Бостоне и в Мемориальном холле Гарвардского университета,
причем последняя коллекция включает прекрасный портрет
миссис Томас Бойлстон.
Публичная библиотека Бостона владеет одной из его крупных исторических картин —
«Карл I требует выдачи пяти членов парламента».

Б
ЕНДЖАМИН
У
ЭСТ
(1738—1820) родился в семье квакеров в Спрингфилде,
шт. Пенсильвания, и в возрасте восемнадцати лет успешно работал
портретистом в Филадельфии. В 1760 году он отправился в Рим,
и считается, что он был первым американским художником, появившимся там.
Три года спустя он переехал в Лондон, где стал ведущим историческим живописцем,
любимцем короля и президентом Королевской академии художеств.
Его великие религиозные и исторические композиции, из которых
сравнительно немного можно увидеть в его родной стране (
«Король Лир»
в Музее изящных искусств в Бостоне;
«Смерть на бледном коне»
и «Христос
Отверженный» в Пенсильванской академии в Филадельфии),
представляют его амбициозным и расчетливым, а не вдохновенным художником
с ярко выраженным чувством цвета. Его влияние на искусство в целом
проявилось в отказе изображать участников его
«Смерти генерала Вулфа» в классических костюмах,
согласно обычаю. Облачив их в их
реальные одежды, он продвинул искусство на шаг вперед в реалистическом направлении —
это единственный отмеченный случай руководящего импульса, данного искусству американцем,
но вполне отвечающий духу Нового Света.
Влияние Уэста на искусство собственной страны
отныне ограничивалось горячим участием, которое он принимал к многочисленным студентам
следующего поколения, стекавшимся в Англию для учебы под его руководством.





[image: Death on the Pale Horse. By WEST. A.D. 1817.  In the Pennsylvania Academy, Philadelphia.  Copyright, 1879, by Harper and Brothers.]


Смерть на бледном коне.
Автор:
УЭСТ.
1817 г.
В Пенсильванской академии, Филадельфия.
[Авторское право, 1879, Harper and Brothers.]


ВТОРОЙ, ИЛИ РЕВОЛЮЦИОННЫЙ ПЕРИОД.

Период Революции во многих отношении является самым интересным разделом
не только в политической, но и в художественной истории Соединенных Штатов.
Это так не только потому, что он оставил нам живописную летопись людей и событий
важнейшей эпохи в развитии человечества,
но и потому, что он породил двух художников, которые, будучи глубоко американскими по своим устремлениям,
в то же время обладали художественными качествами высочайшего порядка.
Гилберт Стюарт и Джон Трамбулл, упомянутые два живописца,
имеют право считаться лучшими среди американских художников прошлого
и всегда будут занимать видное место в истории своего искусства,
даже если бы можно было забыть о тех бурных событиях, с которыми они были связаны.
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Генерал Нокс.
Автор:
ГИЛБЕРТ СТЮАРТ
[Авторское право, 1879, Harper and Brothers.]


Г
ИЛБЕРТ
С
ТЮАРТ
родился в Наррагансетте, шт. Род-Айленд, в 1755 году и умер
в Бостоне в 1828 году. Он был шотландского происхождения, и уже
упоминалось, что Космо Александр, шотландец, был его первым учителем.
После нескольких визитов в Европу, во время второго из которых он учился у Уэста,
Стюарт окончательно вернулся в 1793 году и начал писать серию национальных портретов,
которые навсегда сделают его дорогим сердцу патриотичного американца.
Среди них наиболее знамениты его многочисленные изображения Вашингтона,
существующие во многих копиях его собственной работы.
Наибольшей популярностью пользуется, пожалуй, так называемая
атенейская
голова, которая вместе со своим парным портретом
миссис Вашингтон
является собственностью Атенеума Бостона
и передана этим учреждением в Музей изящных искусств того же города.
Однако первенство оспаривается
«Вашингтоном Гиббса»,
который в настоящее время также можно увидеть в упомянутом музее.
Он написан раньше другого и производит впечатление большей реалистической правдивости,
тогда как атенейская голова кажется несколько идеализированной.
Творчество Стюарта весьма неравномерно, так как он не был строгим хозяином своих финансов
и часто писал только ради денег.
Тем не менее в его лучших произведениях присутствуют поистине восхитительная чистота и богатство колорита
в сочетании с силой характеристики,
возвышающей портретную живопись до высшей сферы искусства.
Следует, однако, сказать, что он концентрировал свое внимание почти исключительно на голове,
часто пренебрегая руками и кистями рук, особенно у своих моделей-женщин,
до неприятного предела. Множество превосходных образцов его работ, помимо портретов Вашингтона,
можно найти в Музее изящных искусств в Бостоне и в собрании Нью-Йоркского исторического общества,
причем последнее включает прекрасный портрет
Эгберта Бенсона,
написанный в 1807 году.
Его
шедевр
— портрет
судьи Стивена Джонса,
принадлежащий мистеру Ф. Г. Ричардсу из Бостона, замечательно энергичная голова старика,
теплая и сияющая по колориту, которую, как говорят, художник написал для собственного удовлетворения.
Самая знаменитая работа Стюарта в Англии —
«Мистер Грант на коньках».
Когда этот портрет экспонировался как работа
Гейнсборо на выставке «Старые мастера» в 1878 году, его происхождение было забыто,
и его поочередно приписывали всем великим английским портретистам,
пока он наконец не был возвращен своему истинному автору.
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Смерть Монтгомери при штурме Квебека.
Автор:
Дж. Трамбулл.
В Йельском колледже.
[Авторское право, 1879, Harper and Brothers.]


Еще большее национальное значение имеет
ДЖОН
ТРАМБУЛЛ
(1756—1843),
поскольку он был историческим живописцем и портретистом,
лично участвовал в качестве офицера американской армии во многих событиях Революции
и был близко знаком со многими героями своих батальных полотен.
Америка
обладает в этом отношении преимуществом, которым не может похвастаться ни одна другая страна —
тем, что у нее был художник, современник важнейшей эпохи ее истории,
способный и желавший запечатлеть разворачивавшиеся вокруг него события.
Полковник Трамбулл, сын Джонатана Трамбулла, колониального губернатора Коннектикута,
учился в Гарварде и рано проявил склонность к искусству.
В девятнадцать лет он вступил в американскую армию, но в 1780 году,
оскорбленный мнимым пренебрежением, сложил с себя полномочия и отправился во Францию,
а оттуда в Лондон, где учился у Уэста.
О Трамбулле нельзя судить как о художнике по его крупным картинам в вашингтонском Капитолии,
заказ на которые он получил только в 1817 году.
Чтобы узнать его, нужно изучать его по меньшим работам и эскизам,
собранным ныне в галерее Йельского колледжа, где можно увидеть его
«Смерть Монтгомери»,
«Битву при Банкер-Хилле»,
«Декларацию независимости»
и другие революционные сцены вместе с серией восхитительных
миниатюрных масляных портретов, написанных с натуры
в качестве материалов для его исторических произведений, а также рядом более крупных портретов,
включая портрет
Вашингтона
в полный рост. Как портретист Трамбулл также
представлен с лучшей стороны ростовым портретом
Александра Гамильтона
в залах Нью-Йоркской торговой палаты.
Самое удачное из его крупных исторических полотен,
«Вылазка из Гибралтара»,
написанное в Лондоне, находится в Музее изящных искусств в Бостоне.
Гете, видевший небольшую картину
«Битва при Банкер-Хилле»
у гравёра Мюллера,
высоко оценил ее, но раскритиковал колорит и мелкость голов.
Правда, рисунок Трамбулла несколько условен
и он питался слабость к удлиненным фигурам.
Но его колорит, каким он предстает сегодня в его удачных ранних картинах,
весьма ярок и гармоничен, хотя и вполне реалистичен.
Однако в его более поздних работах, как показывают библейские сюжеты, также хранящиеся в Йельской галерее,
наблюдается заметный упадок как в силе рисунка, так и в колорите.
Из-за несчастливого стечения обстоятельств Трамбулл
не получил должной оценки даже со стороны собственных соотечественников.
Теккерей сразу признал его достоинства и предостерегал американцев
никогда не презирать и не пренебрегать Трамбуллом — совет,
который лишь теперь начинает привлекать заслуживающее его внимание.

Среди портретистов этого периода
ЧАРЛЬЗ
УИЛСОН
ПИЛ
(1741—1827) занимает лидирующее положение скорее благодаря количеству, чем качеству.
Пил был типичным представителем определенной грани американского характера,
воплощая беспокойство и поверхностность, заставляющие людей легко переключаться с одного занятия на другое.
Он был зубным врачом, мастером на все руки по работе с самыми разными материалами,
орнитологом и таксидермистом, дослужился до чина полковника в американской армии
и основал музей естественной истории и искусства в Филадельфии.
Но самой сильной его любовью, судя по всему, оставались изящные искусства.
Среди четырнадцати портретов
Вашингтона,
которые Пил написал, согласно Таккерману,
находится единственный портрет отца отечества в полный рост:
он изображает его до Революции в мундире офицера колониальных сил Великобритании.
Большое количество портретов работы Пила можно увидеть в Пенсильванской академии
и в Зале Независимости в Филадельфии.
Нью-Йоркское историческое общество владеет, помимо прочих его работ,
портретом Вашингтона и групповым портретом семьи Пил из десяти фигур.
Многие работы Пила грубы, но все его головы производят впечатление хорошего сходства.

Среди множества других художников этого периода мы можем выделить лишь
нескольких, чьи имена сияют дополнительным блеском благодаря их связи с Вашингтоном.

Д
ЖОЗЕФ
У
РАЙТ
(1756—1793) был сыном Пейшенс Райт, моделировавшей
головы из воска в Бордентауне, шт. Нью-Джерси, до Революции.
Находясь в Англии, он написал портрет принца Уэльского.
В 1783 году Вашингтон позировал ему
после прохождения предварительной процедуры снятия гипсовой маски.
Таккерман отзывается об этом портрете как о неэлегантном и нельстивом
и характеризует художника как неидеального, но
совестливого. Портрет
Джона Джея
работы Райта в залах Нью-Йоркского исторического общества
позволяет вынести более благоприятное суждение.
Он действительно несколько суров, но жизненен, хорошо скомпонован и выдержан в холодных тонах.

Э. Сэвидж
(1761—1817) был, по-видимому, почти столь же разносторонен, как и Пил,
подражая ему также в создании музея — сначала в Нью-Йорке, затем в Бостоне.
Его портрет
генерала Вашингтона
в Мемориальном холле Гарвардского университета тщательно написан и ярок по колориту,
но несколько безжизнен.
Его «Семья Вашингтона»
в Бостонском музее (развлекательном заведении, которое не следует путать с Музеем изящных искусств),
которую он выгравировал сам, обладает схожими качествами.
Его небольшая картина, также хранящаяся в Бостонском музее и изображающая
«Подписавших Декларацию независимости в Карпентерс-холле»,
интересна по своему сюжету, но не имеет большого художественного достоинства.
Портрет
доктора Ханди,
напротив, приписываемый ему и находящийся в Нью-Йоркском историческом обществе,
— весьма достойная работа, хорошая по колориту, с лучистой кожей и простой лепкой форм.

В
ИЛЬЯМ
Д
АНЛАП
(1766—1839), наконец, также может быть упомянут здесь
в связи с его портретом
Вашингтона
(написанным, когда художнику было
всего семнадцать лет), хотя он больше принадлежит к следующему периоду
и имеет большее значение как писатель, нежели как живописец.
В 1834 году он опубликовал «Историю видов искусства в Соединенных Штатах» —
книгу ныне весьма редкую и разыскиваемую.
Групповой портрет самого себя и своих родителей, исполненный в 1788 году,
находится в собрании Нью-Йоркского исторического общества.

ТРЕТИЙ ПЕРИОД, ИЛИ ПЕРИОД ВНУТРЕННЕГО РАЗВИТИЯ.

Пример Трамбулла не нашел последователей. Единственным другим американским
художником, сделавшим своей специализацией историю своей страны,
похоже, был
ДЖОН
БЛЕЙК
УАЙТ
(1782—1859), уроженец Чарлстона, шт. Южная Каролина,
писавший такие сюжеты, как
«Миссис Мотт вручает стрелы»,
«Мэрон
приглашает британского офицера на обед»
и «Битвы при Нью-Орлеане»
и Ютау, помещенные в Капитолии Южной Каролины.
Однако слава Уайта носит сугубо местный характер, и потому невозможно
точно оценить его достоинства. Если бы художников, обращавшихся к подобным сюжетам, было больше,
могла бы возникнуть национальная школа; но ни народ, ни правительство не проявляли интереса к планам полковника Трамбулла.
Пришлось прибегнуть к всевозможным ухищрениям, чтобы побудить Конгресс дать художнику заказ,
и результат принес разочарование всем вовлеченным; и когда позже
было решено продолжить украшение вашингтонского Капитолия, резиденции правительства,
для этой работы был выбран
КАРЛО
БРУМИДИ
(1811—1880), итальянский художник
старой школы. Здоровый импульс к реалистической исторической живописи,
заданный Трамбуллом, таким образом угас,
и все, что имеется в области исторической и фигуративной живописи в рассматриваемый период,
в основном подчинено ложному идеализму, главным представителем которого является Вашингтон Оллстон.
Соперничать со старыми мастерами, делать то, что уже было сделано до них,
бежать от реального и близкого к нереальному и далекому,
смотреть на монахов, рыцарей, разбойников и венецианских сенаторов как на воплощение поэтического
(вопреки предупреждениям поэтов об обратном) —
таков был теперь порядок дня; и потому вполне естественно, что немалая часть художников,
отправлявшихся тогда в Европу, устремлялась в Италию.
Именно в этот период были предприняты первые попытки
создания академий художеств в Филадельфии и Нью-Йорке —
попытки сами по себе вполне благие, поскольку эти учреждения
были призваны обеспечить обучение на родине для подрастающего поколения,
но все же указывавшие в том же направлении простого подражания угасающим фазам европейского искусства.
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Иеремия и писец.
Автор:
ВАШИНГТОН ОЛЛСТОН.
В Йельском колледже.
[Авторское право, 1879, Harper and Brothers.]


ВАШИНГТОН ОЛЛСТОН (1779—1843) был уроженцем Южной Каролины, но в раннем возрасте был отправлен в Новую Англию и в 1800 году окончил Гарвардский колледж. В следующем году он отправился в Англию учиться у Уэста, а оттуда в Италию, где пробыл четыре года, вплоть до своего возвращения в Бостон в 1809 году. После второго пребывания в Европе продолжительностью семь лет он окончательно поселился в Кембридже, близ Бостона. Искусство Оллстона охватывало широкий диапазон, включая сюжеты из священной истории, портрет, идеализированные головы, бытовой жанр, пейзаж и марину. Сегодня трудно понять тот энтузиазм, который вызывали его работы — если не у широкой публики, то по крайней мере в узком кругу восхищавшихся им друзей. Его превозносили за поэтическое воображение и за колорит называли «американским Тицианом»; эта репутация сохранилась до наших дней. Однако выставка Оллстона, состоявшаяся два года назад в Музее изящных искусств в Бостоне, несколько скорректировала мнения беспристрастных наблюдателей. Оллстон не был ни глубоким, ни особо оригинальным в своих замыслах, и великим колористом он тоже не был. Одна из его самых приятных картин, «Две сестры», полна реминисценций из Тициана, и общеизвестно, что он написал ее во время изучения творчества этого мастера. В случае с художником, чьи достоинства вызывают столь противоречивые мнения, возможно, стоит процитировать слова признанного поклонника, говорившего о том, что считается его величайшим произведением — «Иеремия и писец» в галерее Йельского колледжа. Миссис Э. Д. Чени, описывая впечатление, произведенное на нее этой картиной спустя сорок лет, говорит: — «Я была вынуждена признать, что либо утратила чувствительность к ее выразительности, либо переоценила ее достоинства... Фигура Пророка крупна и внушительна, но я не нахожу в ней духовного величия и командного благородства Микеланджело. Он скорее осознает собственное присутствие, чем растворяется в откровении, даруемом через него. Но Писец — очень красивая фигура, простая по действию и выражению и полностью поглощенная своей скромной, но важной работой. Она напоминает мне младшего брата из „Мученичества св. Иеронима“ Доменикино». Тот же недостаток психологической силы, на который здесь намекается, еще более очевиден в попытках художника выразить более бурные проявления души. В картине «Воскрешение мертвеца прикосновением к костям Елисея» — за которую он получил премию в 200 гиней от Британского института и которая сейчас находится в Пенсильванской академии — лица испуганных зрителей до такой степени искажены, что превратились в карикатуры. Это в еще большей степени справедливо в отношении голов священников на большом незавершенном полотне «Пир Валтасара» в Музее изящных искусств в Бостоне. Неестественное выражение этих голов обычно объясняют тем состоянием, в котором осталась картина; однако черно-белые эскизы, которые можно посмотреть в том же музее, демонстрируют ровно тот же характер. Нездоровое направление ума художника проявляется, кроме того, в его любви к страшному — что видно по его ранним картинам с бандитами и более поздним работам, таким как «Саул и Аэндорская волшебница» и «Видение кровавой руки Спалатро»; в то время как, напротив, при более тщательном анализе обнаружится, что идеальность и духовность, приписываемые его женским образам, таким как «Розали» и «Эми Робсарт», сводятся к чему-то очень близкому к слащавости и отсутствию силы. В соответствие с этим отсутствием интеллектуальной мощи исполнение Оллстона колеблется и лишено решительности.

Нечто похожее проявилось в творчестве Джона Вандерлина (1776—1852), Рембрандта Пила (1787—1860), Сэмюэла Ф. Б. Морза (1791—1872) и Корнелиуса Фер Брика (1813—1844).

ДЖОН ВАНДЕРЛИН наиболее известен своей картиной «Марий на руинах Карфагена», за которую он получил медаль на Парижском салоне 1808 года, и «Ариадной», входящей в собрание Пенсильванской академии. Вандерлин, как показывает выбор его сюжетов в сочетании с успехом во Франции, был весьма хорошим художником-классиком, обученным в русле академической рутины. «Ариадна» представляет собой тщательный этюд обнаженной натуры — хотя несколько красноватой в тонах плоти, — помещенный в условный пейзаж высокого порядка. Крупная историческая композиция его работы «Высадка Колумба», завершенная в 1846 году, заполняет одно из панно в ротонде Капитолия в Вашингтоне. Как портретист Вандерлин был крайне неравноровен.

РЕМБРАНДТ ПИЛ — сын Чарльза Уилсона Пила, наиболее известного своими портретами, — заслуживает упоминания здесь благодаря своей картине «Суд над Смертью» в Художественном музее Кроу в Сент-Луисе и «Римской дочери» в Бостонском музее. Технически он стоит значительно ниже своих ведущих современников.

С. Ф. Б. Морз, чья слава как художника была затмена его деятельностью в области электрического телеграфа, был художником несомненного таланта, но несколько склонным к показному как в рисунке, так и в колорите. Хорошие образцы его стиля можно найти в его «Умирающем Геркулесе» (Йельский колледж, Нью-Хейвен) и довольно театральном портрете Лафайета в Комнате губернатора в городской ратуше Нью-Йорка. Морз пытался писать картины на национальные темы и выбрал в качестве сюжета интерьер Палаты представителей с портретами ее членов; однако публика не проявила к картине никакого интереса, хотя она, как говорят, была весьма искусной, и художник даже не покрыл своих расходов от ее экспонирования.

КОРНЕЛИУС ФЕР БРИК писал вакханок и кавалеров, а также несколько исторических полотен с ярко выраженным чувством колорита, о чем свидетельствует его «Венецианский сенатор», принадлежащий Нью-Йоркскому историческому обществу. Он стоит на рубеже между старым и новым поколениями, которые, впрочем, принадлежат к одному периоду. До сих пор влияние Италии было преобладающим; в последующие годы Дюссельдорф претендует на долю участия в формировании исторического искусства Соединенных Штатов. Единственные имена, которые здесь можно назвать в соответствии с планом этой книги, исключающим живых художников, — это Эмануэль Лойце (1816—1868), Эдвин Уайт (1817—1877), Генри Питерс Грей (1819—1877), У. Х. Пауэлл (ум. 1879), Томас Бьюкенен Рид (1822—1872) и Дж. Б. Ирвинг (1826—1877).

ЛОЙЦЕ был немцем по рождению, и его естественные симпатии, несмотря на то, что он был привезен в Америку ребенком, привели его в Дюссельдорф. О высоте, до которой он поднялся в этой школе, можно судить по тому факту, что он был избран директором Академии после своего возвращения в Америку и почти в момент своей смерти. Хотя он был иностранного происхождения, он проявил больше любви к американским сюжетам, чем большинство туземных художников, но путы школы, в которой он обучался, сделали для него невозможным стать подлинно национальным живописцем. Его важнейшие работы — «Вашингтон, переправляющийся через Делавэр», «Вашингтон в битве при Монмуте» и «Вашингтон в Вэлли-Фордже»; два последних в настоящее время находятся в собственности миссис Марк Хопкинс из Калифорнии. В Капитолии в Вашингтоне можно увидеть его полотно «Звезда империи держит путь на Запад»; «Высадка норманнов» находится в Пенсильванской академии; «Штурм теокалли» — в Музее изящных искусств в Бостоне.

ЭДВИН УАЙТ, чрезвычайно плодовитый художник, учившийся как в Париже, так и в Дюссельдорфе, также написал ряд американских исторических картин, среди них — «Вашингтон, слагающий свои полномочия» для штата Мэриленд. Однако большая часть его работ, слабо сентиментальная, обращена к прошлому Европы.

Генри П. Грей почти безраздельно хранил верность мастерам Италии, и его сюжеты заимствовались преимущественно из античности. В своих лучших работах, таких как «Плата за войну», он предстает в свете академического живописца с весьма завидными достижениями; однако в его произведениях так мало национального колорита, что этикетка «Американская школа» на раме упомянутой картины неизменно вызывает улыбку. «Суд Париса» работы Грея находится в галерее Коркорана в Вашингтоне.

У. Х. Пауэлл наиболее известен своей картиной «Де Сото открывает Миссисипи» в ротонде Капитолия в Вашингтоне — работой, которая находится на уровне среднего официального монументального живописного искусства, создаваемого в Европе, где правда неизменно приносится в жертву так называемым художественным соображениям. Как портретист он стоит не слишком высоко. Т. Б. РИД, «художник-поэт», наслаждался одной из тех фиктивных репутаций, которые, к сожалению, не столь уж редкие гости в Америке. Не обладая истинным чувством колорита и владея манерой рисунка, компенсировавшей нехватку решительности так называемой грацией, он добился определенной популярности благодаря кругу таких сюжетов, как «Плеяда потерянная», «Дух водопада» и т. д., которые покоряют немыслящих своей поверхностностью. Несколько его произведений, среди которых «Катастрофа Шеридана», можно увидеть в Пенсильванской академии. Дж. Б. Ирвинг, учившийся в Дюссельдорфе у Лойце, был тщательным и умным живописцем сюжетов, которые можно было бы классифицировать как исторический бытовой жанр, включая несколько сцен из прошлой истории Соединенных Штатов.

Среди иностранных художников, приехавших в Америку в этот период, необходимо назвать КРИСТИАНА ШЮССЕЛЕ (1824—1879), уроженца Эльзаса, который оказал определенное влияние благодаря своему положению директора школ Пенсильванской академии в Филадельфии. Его картина «Эсфирь, обличающая Амана» в собрании только что упомянутого учреждения показывает его приверженцем современной французской классической школы, в которой элегантность является главным соображением.

Особое место должно быть в итоге отведено ВИЛЛИАМУ РИММЕРУ (1816—1879) английского происхождения, который большую часть жизни провел в окрестностях Бостона. Доктор Реммер, как его обычно называют, поскольку начинал он как врач, имеет большее значение как скульптор, чем как живописец. Тем не менее его необходимо упомянуть здесь из-за множества выполненных им рисунков. К чрезмерному интересу к анатомии он добавлял несколько жутковатую фантазию, так что его замыслы порой напоминают Блейка. Его важнейшая работа — серия рисунков для анатомического атласа, в которой особый упор делается на анатомию выражения. Его картины маслом, такие как «Купидна и Венера» и др., испорчены резкими контрастами света и тени и неестественной, болезненной гаммой цветов, что оправдывает предположение о дефекте его цветового зрения. Но Реммер всегда останется интересным как яркое явление, странным образом не на своем месте ни в пространстве, ни во времени.

Такое же отсутствие национального духа в целом наблюдается и в произведениях художников бытового жанра. Среди первых из них следует назвать ЧАРЛЬЗА РОБЕРТА ЛЕСЛИ (1794—1859), многие работы которого можно увидеть в галерее Ленокса в Нью-Йорке и в Пенсильванской академии в Филадельфии, а также ГИЛБЕРТА СТЮАРТА НЬЮТОНА (1794—1835), племянника живописца Стюарта, чьи работы представлены в Нью-Йоркском историческом обществе и в Музее изящных искусств в Бостоне. Однако эти два художника настолько тесно отождествляются с английской школой и черпают свое вдохновение столь исключительно из европейских источников, что едва ли могут претендовать на место в истории живописи в Америке.

Единственным американским мастером бытового жанра par excellence является Уильям Сидни Маунт (1807—1868), сын фермера с Лонг-Айленда, начинавший как маляр вывесок. Ни один другой художник не соперничал с Маунтом в изображении жизни американского фермера и его чернокожих полевых работников, всегда показанных с юмором. Как колорист Маунт совершенно безыскусен, но в передаче характера и выражения, а также в беспристрастном воспроизведении реальности он стоит очень высоко. Его «Гадалка», «Торг за лошадь» и «Прогуливающие игроки», причем последняя работа является одной из лучших и в отношении колорита, находятся в собрании Нью-Йоркского исторического общества; «Триумф художника» находится в галерее Пенсильванской академии; в галерее Коркорана в Вашингтоне хранится «Длинная история». Несколько второсортных художников продемонстрировали своими изображениями сцен из политической и социальной жизни Соединенных Штатов, сколь богатый урожай предложило бы это поле кисти современного Тенирса. Но несмотря на популярность, которой пользовались репродукции их работ и некоторых картин Маунт, это поле осталось сравнительно непаханным.
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Среди других художников прошлого ХЕНРИ ИНМАН (1801—1846), более известный как превосходный портретист, исполнил несколько произведений бытового жанра на американские сюжеты, такие как «Игра в кости» в Пенсильванской академии; а РИЧАРД КАТОН ВУДВИЛЛЬ (ок. 1825—1855), учившийся в Дюссельдорфе, приобрел благоприятную известность за свою короткую карьеру благодаря работам «Мексиканские новости», «Свадьба матроса», «Политики в баре» и т. д.; в то время как среди массы работ Ф. В. Эдмондса (1806—1863) также имеется несколько специфически американского характера; однако большинство художников предпочитало повторять избитые темы своих европейских предшественников, как видно на примере «Конфессионала» У. Э. Веста (ум. 1857) в залах Нью-Йоркского исторического общества или живописи Джеймса В. Гласса (ум. 1855), чьи полотна «Королевский штандарт», «Свободный компаньон» и «Пуританин и кавалер» заимствованы из анналов Англии.

Индейские племена нашли своих изобразителей в лице ДЖОРДЖА КАТЛИНА (1796—1872) и К. Ф. Вимара (1829—1863), в то время как Уильям Х. Ранни (ум. 1857) пробовал силы в изображении жизни трапперов и фронтирменов. Однако никто из этих художников не подходил к своим сюжетам с подлинно художественной стороны. Как орнитологический живописец в научном отношении высокое положение занимал ДЖОН ДЖЕЙМС АЮДЮБОН (1780—1851), знаменитый натуралист. Животный мир прерий и великого Запада вообще был излюбленной сферой Уильяма Дж. Хейса (1830—1875). Большая его картина американского бизона в Американском музее естественной истории в Нью-Йорке сразу демонстрирует его тщательную работу, его амбиции и ограничения его возможностей, оказавшиеся слишком серьезными, чтобы позволить ему занять видное место среди художников-анималистов мира.

Мастерство реалистического портрета, ярко продемонстрированное американскими живописцами предшествующего столетия, было в полной мере поддержано их преемниками третьего периода. Большинство названных выше исторических живописцев были также известны как портретисты, и их претензии на репутацию разделяют с большим или меньшим успехом Дж. В. Джарвис (1780—1851), ТОМАС САЛЛИ (1783—1872), СЭМУЭЛ УОЛДО (1783—1861), ЧЕСТЕР ХАРДИНГ (1792—1866), ВИЛЛИАМ ДЖУЭТТ (род. 1795), ЭЗРА ЭЙМС (творил ок. 1812—1830), Чарльз К. Ингем (1796—1863), Дж. Нейгл (1799—1865), Чарльз Л. Эллиотт (1812—1868), ДЖОЗЕФ ЭЙМС (1816—1872), Т. П. Росситер (1818—1871), Г. А. Бейкер (1821—1880) и У. Х. Фёрнесс (1827—1867). Образцы работ большинства этих художников, несколько из которых были иностранного происхождения, можно найти в собраниях Нью-Йоркского исторического общества, в Комнате губернатора в городской ратуше Нью-Йорка, в Пенсильванской академии и в Музее изящных искусств в Бостоне. Самым выдающимся среди более поздних имен является Чарльз Лоринг Эллиотт, который родился и получил образование в Америке, но чье творчество в лучшие свои моменты тем не менее являет руку мастера. Э. Г. Малбон (1777—1807), чья единственная идеальная работа «Часы» находится в Атенеуме в Провиденсе, Род-Айленд, по праву знаменит своими тонкими миниатюрами — в этой области преуспел также Р. М. Стайгг (1817—1881). В качестве мастера пастели, известного более всего своими женскими головками, следует назвать Сета В. Чени (1810—1856).

 

Самое интересное, однако, потому что наиболее оригинальное проявление художественного инстинкта в этот период обнаруживается в пейзаже. В этом жанре также казалось на какое-то время, что влияние старых итальянских мастеров одержит верх. Но влияние Дюссельдорфа, подкрепленное влиянием Англии — пусть и не через ее лучших представителей вроде Констебла, — придало ходу дел иной поворот и в некоторой степени освободило художников от оков устаревшей школы. Хотя американские пейзажисты, вполне естественно и справедливо, не пренебрегали изображением видов чужих земель, они тем не менее выказывали решительное предпочтение красотам собственной страны и прилежно упражняли кисти в изображении излюбленных уголков Кэтскиллских гор, Гудзона, Белых гор, озера Джордж и т. д., а в более позднее время — чудес Скалистых гор и долины Йосемити. В определенных кругах вошло в моду отзываться об этих живописцах с некоторым презрением как о «школе реки Гудзон» — прозвище, призванное подразумевать обвинение в том, что сюжет они ценили выше художественного исполнения и технического мастерства. Нельзя отрицать, что в этом обвинении есть доля правды, но более поздний опыт научил также и тому, что более навязчивый стиль склонен заставлять художников вовсе игнорировать сюжет. Именно сравнительная непривлекательность применявшихся методов позволила этим живописцам создать то, что можно назвать американской школой, тогда как если бы они были столь же поглощены техническими процессами или решением колористических задач, как некоторые из их преемников, они, вероятно, превзошли бы их и в пренебрежении национальным элементом. Примечательно, что зарождение этой школы художников природы почти совпадает с появлением Уильяма Каллена Брайанта, чья «Танатопсис» была впервые опубликована в 1817 году и который по праву заслуживает именования поэтом природы.

Первым специалистом по пейзажу, о котором сохранились какие-либо сведения, является ЖОШУА ШОУ (1776—1860), англичанин, приехавший в Америку около 1817 года. Образцы его творчества, хранящиеся в Пенсильванской академии, показывают его художником некоторого изящества, предпочитавшим сильным эффектам деликатные серебристые тона. В том же учреждении можно найти и многочисленные примеры работ ТОМАСА ДОУТИ (1793—1856) из Филадельфии, который оставил торговые занятия ради искусства в 1820 году и может претендовать на звание первого отечественного пейзажиста. Его ранние работы жестки, сухи и монотонны по колориту, но тем не менее с чувством света. По мере его развития колорит несколько улучшился. АЛВАН ФИШЕР (1792—1863) из Бостона также числится среди пионеров в этом жанре, но более активен он был как портретист.
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Самым великим именем в ранней истории пейзажного искусства в Соединенных Штатах является, однако, имя ТОМАСА КОУЛА (1801—1848), который приехал из Англии с родителями в 1819 году, но получил свое первое обучение, каково бы оно ни было, в Америке. Коул провел несколько лет в Италии и остался на всю оставшуюся жизнь под очарованием Клода, Сальватора Розы и Пуссена. Он стремился быть живописцем масштабных исторических или, скорее, аллегорических пейзажей, и некоторые его произведения в этом роде, как, например, «Путь империи» (Нью-Йоркское историческое общество), серия из пяти полотен, показывающая путь развития нации от дикости через великолепие власти к опустошению распада, всегда обеспечат ему почетное место среди последователей старой школы. Таким образом, он разделял с большинством своих американских коллег фатальный недостаток: его творчество не содержало зародыша прогресса, а довольствовалось тем, что его измеряли мерками, которые начинали устаревать, поскольку люди пережили эпоху, породившую их. Коул, впрочем, не ограничивался такими аллегорическими пейзажами. Он был страстным любителем Кэтскиллских гор и часто выбирал сюжеты там или в Белых горах. Но в образцах этого рода, выставленных в залах Нью-Йоркского исторического общества, он обнаруживает странные изъяны в колорите и портит тон излишними контрастами света и тени. Лучше всего он проявляет себя в передаче грозовых эффектов, таких как «Торнадо» в галерее Коркорана в Вашингтоне.

Среди наиболее способных представителей «школы реки Гудзон» были Дж. Ф. Кенсетт (1818—1873) и Сэнфорд Р. Гиффорд (1823—1880). Относительно Кенсетта можно действительно утверждать, что он был лучшим техницистом своего времени, более смелым в трактовке, чем большинство его коллег, и обладал истинным чувством поэзии колорита. Гиффорд, деливший свою верность примерно поровну между Америкой, Италией и Востоком, любил писать феноменальные световые эффекты, которые часто скорее напоминают о мастерской, нежели о природе. Одна из главных работ этого весьма успешного и почитаемого художника, «Руины Парфенона», является собственностью галереи Коркорана, которой также принадлежат несколько картин Кенсетта.
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В качестве одного из главных светил небольшого кружка американских прерафаэлитов можно отметить Джона В. Хилла (ум. 1879), который писал пейзажи главным образом акварелью.

Поскольку Соединенные Штаты являются морской державой, было бы вполне естественно ожидать развития маринистики среди ее художников. Однако до недавнего времени в этой области искусства делалось очень мало, причем это малое — главным образом иностранцами. ТОМАС БИРЧ, англичанин (ум. 1851), писал сражения между английскими и американскими судами в старомодной манере в Филадельфии, в то время как Бостон обладал ранним маринистом весьма скромных достоинств — Салмоном. А. Ван Бест, голландский маринист, умерший в Нью-Йорке в 1860 году, представляет интерес главным образом как первый учитель нескольких известных сегодняшних американских живописцев. Джон Е. К. Петерсен (1839—1874), датчанин, приехавший в Америку в 1865 году, пользовался отличной репутацией в Бостоне. Главным же именем среди художников прошлого в этом жанре является ДЖЕЙМС ХАМИЛЬТОН (1819—1878), которого привезли в Филадельфию из Ирландии в младенчестве и который отправился в Англию для учебы в 1854 году. Во многих его фантастических произведениях, где кроваво-красные небеса контрастируют с темными синевато-серыми облаками и массами теней, как в «Одиночестве» и восточном пейзаже в Пенсильванской академии, вполне очевидно изучение Тёрнера. Но он любил писать и взволнованное бурей море под свинцовым небом, когда оно кажется почти монохромным. Одно из его прекраснейших произведений, «Корабль Старого Морехода», находится в частном собрании в Филадельфии. Его «Гибель Помпеи» находится в мемориальном холле в Фэрмаунт-парке в том же городе. Хамильтон, чей несколько неустойчивый образ жизни отражается в широко варьирующемся качестве его работ, весьма уместно завершает наш обзор этой эпохи, поскольку его можно было бы вполне уместно причислить к художникам следующего рассматриваемого периода.

ЧЕТВЕРТЫЙ, ИЛИ НАСТОЯЩИЙ ПЕРИОД.

Уже отмечалось, что американские студенты, отправлявшиеся в Англию до середины нынешнего столетия, не испытывали влияния тех художников, которые, подобные Констеблу, считаются заложившими первый импульс к развитию современного искусства. Это справедливо и в отношении тех, кто отправлялся во Францию.

Они сталкивались с устоявшейся классической школой и не подвергались влиянию зарождающейся романтической и колористической школы до тех пор, пока последняя не одержала триумфальную победу. Однако за последние десять-пятнадцать лет тенденция в этом направлении стала весьма заметной, и главными точками притяжения для молодых американских художников в Европе были Париж и Мюнхен. Одним из результатов этого движения, последовавшим за преобладающим вниманием к колориту и технике, стало почти полное пренебрежение сюжетом. Всем тем, что искусство Америки приобрело во внешней привлекательности и росте мастерства, оно было вынужденно поплатиться ценой еще большей денационализации, чем прежде. Движение это находится, однако, лишь в зачаточном состоянии, и его конечные результаты предсказать невозможно. Не удастся здесь назвать и сколь-нибудь значительное число его приверженцев, поскольку, само собой разумеется, большая их часть принадлежит к живущему поколению.
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Одним из первых проповедников нового евангелия индивидуализма и колорита в Америке был ВИЛЛИАМ МОРРИС ХАНТ (1824—1879), который после возвращения из Европы обосновался в Бостоне. В 1846 году он отправился в Дюссельдорф, вскоре сменив его на Париж, где учился у Кутюра, а позже у Милле. Хант в определенном смысле был мучеником своих художественных убеждений, и путь его не был гладким из-за его эксцентричности. Если бы он встретил более живой отклик со стороны публики, он мог бы совершить великие дела. Но те, к кому он был вынужден обращаться, не понимали важности чисто живописных качеств, которые он ценил превыше всего остального, и вместо сочувствия он встретил противодействие. В качестве факта, свидетельствующего о трудностях, стоявших на его пути, интересно знать, что первый замысел настенных росписей «Бегство ночи» и «Первооткрыватель», выполненных им в новом Капитолии в Олбани незадолго до смерти, родился более тридцати лет назад. Не приходится удивляться поэтому, что его ум был озлоблен, а работы — еще более неравномерны, чем у столь многих его старших коллег. Но даже при этом он оставил ряд произведений, таких как первоначальный эскиз «Бегства ночи», несколько портретов и «Вид гавани Глостер», которые всегда будут числиться среди триумфов американского искусства.

Выдающимся среди американских студентов во французской школе был Роберт Уайли, уроженец острова Мэн, привезенный ребенком в Соединенные Штаты и умерший в Бретани в возрасте около сорока лет в 1877 году. Его «Смерть бретонского вождя» в Метрополитен-музее Нью-Йорка и «Бретонский сказитель» в Пенсильванской академии — две прекрасные картины, хотя и несколько тяжеловатые по колориту, — показывают его внимательным наблюдателем, обладавшим силой характеристики, с которой едва ли может сравниться кто-либо из других американских художников.
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В качестве замечательного художника, также принадлежащего к франко-американской школе, хотя он никогда не покидал родины, следует упомянуть Р. Х. Фуллера из Бостона, умершего сравнительно молодым в 1871 году. Фуллер прошел необыкновеннейший путь и проявил необычайный талант. Будучи изначально изготовителем сигар, а позже ночным сторожом, он был почти полностью самоучкой; его учеба заключалась в том, что он внимательно рассматривал выставленные в магазинах французские пейзажи, а затем пытался воспроизвести их дома. Приобретенные таким образом знания он применил к изображению американских пейзажей и до такой степени усвоил методы своих французских образцов, что его творения, хотя в них часто ясно угадывалось, каким мастером они вдохновлены, были при этом все же всецело американскими.

 

 

Этот очерк истории живописи в Америке неизменно краток и фрагментарен в силу своей краткости, а также ограничений, накладываемых планом этой книги, которая исключает всех живущих художников. Многие видные представители различных направлений, к которым привлекалось внимание читателя, поэтому должны были быть опущены. Тем не менее предполагается, что, хотя упоминание дополнительных имен сделало бы изложение более полным, общие пропорции очерка от этого существенно не изменились бы. И кажущийся критическим тон, и неоднократные рассуждения о недостатке оригинальности как в сюжете, так и в методе не следует воспринимать как выражение пренебрежения. Был просто констатирован факт, который легко объясняется и на который намекалось во введении, но который необходимо твердо держать в поле зрения, если американское искусство когда-либо приобретет более отчетливый характер. Живописцы Америки, учитывая окружавшие их обстоятельства, не имеют причин стыдиться своего прошлого. Они продемонстрировали значительную способность к усвоению технических навыков, а прилежание и энтузиазм в постижении учебы со стороны младших художников сулят хорошее будущее. От самой нации всецело зависит, сбудется ли это обещание.
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МУРИЛЬО. Эллен Е. Минор. С 8 гравюрами: «Непорочное зачатие» — «Блудный сын» — «Святое семейство» (со скюделлой) в Мадриде — и другими. Цена 2 шиллинга 6 пенсов.

АЛЬБРЕХТ ДЮРЕР. Р. Ф. Хит, магистр искусств. С гравюрами: «Обращение св. Евстафия» — «Большой белый конь» — «Рыцарь, смерть и дьявол» — «Прощание Христа с матерью» — и 15 других.

МАЛЫЕ МАСТЕРА ГЕРМАНИИ. В. Б. Скотт. Рассказ об Альтдорфере, Гансе Себальде Бехаме, Бартеле Бехаме, Альдегревере, Пенце, Бинке и Брозамере. Иллюстрировано множеством гравюр.

ГАНС ХОЛЬБАЙН. Джозеф Кандалл. С гравюрами: «Мадонна семьи Мейер» — «Архиепископ Уорхэм» — «Семья сэра Томаса Мора» — «Хуберт Моретт» — «Пляска смерти» — «Библейские гравюры» — и многими другими.

ОВЕРБЕК. Дж. Бивингтон Аткинсон. Включает его ранние годы в Любеке, учебу в Вене и поселение в Риме. Иллюстрировано множеством гравюр.

РЕМБРАНДТ. Дж. В. Моллетт, бакалавр искусств. С гравюрами: «Урок анатомии» — «Ночной дозор» — «Бургомистр Сикс» — «Три дерева» — «Эфраим Бонус» — и другими знаменитыми офортами.

РУБЕНС. К. В. Кетт, магистр искусств. С гравюрами: Рубенс и Изабелла Брандт — «Снятие с креста» — Замок Стен — «Соломенная шляпка» — и 12 других картин.

ВАН ДЕЙК И ХАЛС. П. Р. Хед, бакалавр искусств. С гравюрами: Карл I и маркиз Гамильтон — Генриетта Мария с принцами Карлом и Джеймсом и др. работы Ван Дейка; и Халс и Лизбет Рейнерс — «Банкет стрелков» — «Кавалер» и др. работы Франса Халса.

ЖИВОПИСЦЫ-БЫТОВИКИ ГОЛЛАНДИИ. Лорд Рональд Гоуэр, член Общества антикваров. С гравюрами: «Отеческий совет» Терборха — «Горбун-скрипач» Остаде — «Конюшня на постоялом дворе» Ваувермана — «Танцующая собака» Стена.

ВАТТО. Дж. В. Моллетт, бакалавр искусств. С гравюрами: Галантные празднества, портреты, этюды с натуры, пасторальные сюжеты и т. д. Цена 2 шиллинга 6 пенсов. Скоро выйдет.

ВЕРНЕ И ДЕЛАРОШ. Дж. Рантц Риз. С гравюрами: «Конь трубача» — «Смерть Понятовского» — «Битва при Фонтенуа» и 5 других Верне; и «Ришельё с Чинко Марсом» — «Смерть герцога де Гиза» — «Карл I и солдаты Кромвеля» — и «Гемицикл» Делароша.

МЕЙСОНЬЕ. Дж. В. Моллетт, бакалавр искусств. С гравюрами: «Игроки в шахматы» — «Ссора» — «Привал» — «Читатель» — «Фламандский курильщик» — и множеством книжных иллюстраций. Цена 2 шиллинга 6 пенсов.

 

London: SAMPSON LOW, MARSTON, SEARLE, & RIVINGTON, Crown Buildings, 188, Fleet Street.



	The following typographical errors were corrected by the etext transcriber:

	Several English astists practised in this reign.=>Several English artists practised in this reign.

	the first English artist who receveid=>the first English artist who received

	an innvoator of a monstrous order=>an innovator of a monstrous order

	Durin his life=>During his life

	Like his master he not succeed in foliage=>Like his master he did not succeed in foliage




СНОСКИ:

[A] По крайней мере, как и большинство великих итальянских мастеров до и после них, и как француз Клуэ, они проектировали одежды и писали парадные знамёна; они украшали ларцы и мебель, переплёты книг и, подобно Хольбайну и Челлини, создавали эскизы для ювелирных изделий.


[B] Когда мы обнаруживаем, что весь фронтал использовался в качестве крышки шкафа, нам не приходится удивляться теперешней скудости образцов раннего английского искусства.


[C] Многие картины, исполненные в течение десяти лет после его смерти, некоторые даже из собрания Виндзора, приписывались Хольбайну.


[D] Ныне передана в Национальную галерею. Она была юной дочерью короля Дании и вдовой герцога Миланского. Хольбайн был послан в Брюссель, чтобы написать ее портрет для своего королевского господина.


[E] См. «Атенэум», 19 августа 1882 г.


[F] Такова сводка Даллавея, примечание к стр. 266 «Анекдотов» Уолпола, цитированных выше, 1849 г. Разумеется, не все картины действительно принадлежали кисти художников, чьи имена они носили. В королевской коллекции должно было быть более шестнадцати Ван Дейков. Вышеупомянутые — это только картины из Уайтхолла. Общее собрание короля Карла было гораздо многочисленнее.


[G] Его картина на этот сюжет, за которую он получил всего двадцать шесть гиней, была уничтожена пожаром в 1874 году.


[H] Норткот в «Беседах» (1830, стр. 32) говорил: «Сэр Джошуа, несомненно, почерпнул свою первую идею искусства у Ганди». Джеймс Ганди (1619—1689), работавший в Ирландии и Девоншире, был последним представителем искусства Ван Дейка, чьим учеником он являлся.
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