1.
a.)Ismertesse az őskori barlangfestészet és szobrászat jellemzőit, említsen példákat az építészet legkorábbi emlékeiből!

b.) Elemezze M.S.Mester: Kálvária c. festményét!

c.) Hogyan készül a rézkarc ?

Őskori művészet Kr.e. 30000-2500

Vallás

Természeti népek vallásossága a természet erőihez kötődnek, így az ősember vallásossága is. A természet erői létező, megtapasztalható, olyan láthatatlan erő, amely mindenütt jelen van. A primitív ember számára az erő léte épp oly bizonyos, mint a kő keménysége vagy a víz nedvessége. A természeti népek folyamatos törekvése, hogy ezt az erőt megismerjék, részt kapjanak belőle, és ha lehetséges, úrrá legyenek rajta. Ezért tehát világukban nincs véletlen, mindennek oka van és következménye. Ezek a kapcsolatok a láthatatlan világra is kiterjednek. A természeti népek fő törekvése, ezekre a mágikus erőkre irányulnak. A mágia köti össze a látható világot az érzékelésen túli világgal, és segítségével az ember, akaratával igyekszik befolyásolni a természetfeletti erőket. Ezt a varázslás eszközével, különböző szertartásokon kultikus tárgyak használatával végzi.

A természeti népek hitvilága többrétű. Az első nagy csoport a fétisizmus, melyben a tárgyaknak különleges erőt tulajdonítottak, ezért babonás tisztelettel övezték azokat. Az animizmusban a tárgyaknak lelket, szellemet, természetfölötti erőt tulajdonítanak, és így személyesítik meg a természeti jelenségeket. Egyik válfaja a totemizmus, melyben a totem /szent/ állat ereje költözik a harcosba és megvédi erősíti azt, továbbá a totem állatban él tovább az ősök szelleme és tudása. A totem állatot elejteni vagy megenni tabu /tilos/ volt.

Művészet

 Az őskori művészet két nagy csoportra osztható: az egyik a kisméretű tárgyak, a másik a barlangfestmények. A művészet elsősorban funkcionalista, azaz gyakorlati célt szolgált.

Pl.: / A mágia eszköze, megkülönböztető szerepe van, stb./

Festészet /Kr.e. 15-13 ezer/

Korabeli festmények nem dekorációs szándékkal készültek. Rituálé részei voltak. Ezt támasztja alá az a tény, hogy barlangok mélyén a falra festették, így csak bizonyos alkalmakkor az arra méltók nézhették. Talán a férfivá avatás szertartásának, vagy a sikeres vadászat rituáléjának eszközei voltak. A barlangrajzok elevensége és kiváló formamegjelenítésük mind az ősember jó megfigyelő képességéről és ügyességéről tanúskodnak. Minden barlangfestmény sajátja, hogy az állatokat, a karakterüket legjobban megjelenítő oldalnézetből ábrázolja. Mindig egy mozdulat jelenik meg, a kontúros festésmód vonalai elevenséget eredményeznek. Az ősember nem foglakozik a térrel. Nincsenek ön és vetett árnyékok, erős irányított fények, ha térbeliséget észlelünk, azt is csupán a takarásokból adódó formakapcsolatok miatt érezzük így. A méretbeli különbségek sem fontosak, hiszen egy kép csak egy eszköz a rituáléhoz, megjelenít. A következő alkalommal, már rá is festenek, mert az előző kép már nem hordoz jelentést. /Az állat lelkét a vadászat után áldozattal kiengesztelték./ Az ábrázolások különböző korokból és emberektől származnak, és tematikailag is igen gazdagok: terhes állat, realisztikus mozgás ábrázolás, folyón átúszó csorda, halott, vadászat stb. Az Afrikában, vagy Szibériában talált barlangfestményeken megjelenik a végletesen leegyszerűsített /személytelen/ ember is. A jelszerű figurák, csak használati utasításként szerepelnek a rituálé leírásához. A legjelentősebb helyek: a sp. Altamira, vagy a fr. Lascaux (laszkó).

Építészet

A legfontosabb a megalitikus építészet. Nagyméretű, alig megmunkált kőtömbökből építet épületek, melyek funkcióit csak találgatjuk. Az egyik talán leghíresebb az angliai Stonhenge. Funkciója ismeretlen, de valószínűleg kultikus hely, melyben áldozatokat is bemutattak. A kövek számából és elhelyezkedéséből kőnaptárnak is gondolják, mely segítségével csillagászati megfigyeléseket is végezhettek.

Az épület legfontosabb elemei a faragott álló kőtömbök /menhír/ és a kapukeretre emlékeztető trilitek. Fontos még a kőasztal a dolmen. Ősi temetkezési helyek voltak a tumulusok (veremsírok) is. Az ősi művészetek tovább életek pl. a polinéziai Húsvéti-szigeteken talált olykor 26 métert is elért kőfejek, amelyek istenek, vagy ősök szobrai lehettek.

2.
a.) Mutassa be az egyiptomi művészet-vallást és halottkultuszt szolgáló legjellemzőbb emlékeit!

b.) Elemezze Richard Hamilton: Mi teszi a mai otthonokat annyira mássá, annyira vonzóvá? című képét!

c.) Ismertesse az egyedi grafikai eljárásokat!
Az egyiptomi kultúra, vallás  

Az egyiptomi kultúra varázsa egyfelől a monumentális épületeiben, másfelől a mai ember számára titokzatos tudásban rejlik. Mindkettő az egyiptomi vallásból merít. Talán, azóta sem volt olyan, a mára is hatást gyakoroló ókori kultúra, ahol a vallás csak eszközként tekintett a művészetre. Az egyiptomi művészet gyakorlati célt szolgált. A festmények nem díszítés céljából, nem vallásos buzgóság felébresztésére, de még nagyszerű tettek megjelenítésére sem készültek. A sírfestészet a sír tulajdonosát volt hivatott szolgálni, a festmények olyan tevékenységet jelenítenek meg, amelyről a sír tulajdonosa azt remélte, hogy a túlvilágon is folytatni fogja.

Vallás
Az egyiptomi művészet tehát a valláson keresztül értelmezhető helyesen.

Az egyiptomi vallás egy sokistenhiten alapuló napkultusz. Az istenségek elnevezése és ábrázolása területi sajátosságokat mutatnak. A napot Ré, Ptah, Amon, Aton, elnevezésekkel illették és ábrázolásuk is különböző lehetett pl.: sólyom, fején napkoronggal (Ré); Kos fejű (Amon), áldást osztó napkorong (Aton). Az állat fejekkel megjelenített istenségek egy fajta totemista szemléletnek felelnek meg.

Egyiptom lakói úgy tartották, hogy első királyaik az istenek voltak.  Erről szóló egyik legismertebb történet Ozirisz és Ízisz története. Melyben Ozirisz a termékenység, a halál és az újjáéledés istene volt, az alvilág királya és a holtak bírája. /Jelképe a múmia, aki a fáraó hatalmi szimbólumait viseli/. Története jelképesen a gabona életét szimbolizálja. Az elvetéstől a kalászba szőkésen át az aratás és cséplésen keresztül az újra vetésig. A gabona „halálának” és „feltámadásának” örök ciklusa. Ízisz, Egyiptom legnagyobb legismertebb istennője / Az Ízisz kultusz második virágkorát a római birodalomban éli. Ennek magyarországi emlékét Szombathelyen találjuk. /. A hitvesi hűség és az önfeláldozó anyai szeretet megtestesítője, a varázslás szakértője. Gyermekük, Hórusz az egyiptomiak szemében a királyi hatalom jelképe. /Sólyom fejű isten/. A mítoszokra épülő hitvilág leginkább a nép körében elterjedtek, míg a beavatottak bonyolult és sokrétű istenhittel rendelkeztek, mellyel a világ jelenségei magyarázták. 

Az egyiptomi vallásosság másik ismérve a halottkultusz. A már említett hérosz-szerű istenek történetei  a test és a lélek halhatatlanságát segítik. Talán egyik vallás sem irányul ennyire a halottak életre, mint az egyiptomi. Úgy is mondhatjuk, hogy az emberi élet egyfajta előjátéka a túlvilági életnek. Minden cselekedetünk és tetteink a túlvilágra is elkísérnek, a felhalmozott javak szükségesek a túlvilági élethez. Ezért helyeznek a sírokba tárgyakat, szobrokat és ételt is. A balzsamozás szertartása a test romolhatatlanságát /örök életét/ szolgálja. A szertartás során a neves szerveket kanopusz edényekbe helyezi és tartósítják, a halott talpát lenyúzzák így elválasztják az élet porától. Fontos szertartás a szájmegnyitás, mellyel utat adnak a szárnyas Ba lélekmadárnak. Ő testesíti meg az örök lelket, mely mindig visszatér a testbe. A balzsamozott testet hosszú szövetbe tekerik, majd a fejére halotti maszkot /ál arcot/, a szív helyére szkarabeuszt /az örök élet jelképét/ teszik, majd a testet szarkofágba helyezik. A múmia szimbolikusan Ozirisz történetét jeleníti meg.

 A lélek túlvilági útjáról számol be a Halottak könyve. 

Építészet 

Az első építészeti emlékek a halotti városok, melyek szent és kultikus helyek voltak. Ezek részei a piramisok, melyek nagy része a mai Gíza mellet helyezkednek el. Az emberi akarat és tudás, szorgalom és erő szimbólumai ezek az épületek. A piramis a felemelkedés helye. A megkövesedett fénysugár jelképe. Ezen keresztül emelkedik fel, válik „nappá” a fáraó lelke. Az égbevezető útra misem utal jobban, mint Dzsószer fáraó lépcsős piramisa. A piramist és a hozzá tartozó halotti várost a fáraó egyik fő embere Imhotep tervezte. Az építész tudós, és rendkívül megbecsült művész volt, nem úgy, mint a társművészetben alkotók. Ez utóbbiak neve és személye ismeretlen. Ők is csupán eszközök, úgy, mint művészetük. Eszközök a fáraó halhatatlanságának biztosítására. Az összes monumentális épület az örökkévalóság számára készült. A felhasznált alapséma egy csonka gúla formájú sírépület a masztaba volt. Hét egymásra helyezett masztabából jött létre lépcsős piramis. Az idők folyamán egyre tökélesedett a forma, majd a 4. dinasztia idejében jött létre a tökéletes gúla alakú piramis. Egyiptom rendkívül gazdag volt időtálló építési anyagokban. A közmunkákon szabad parasztok és iparosok vettek részt. Az önkéntes munkával is a fáraó dicsőségét és örök életét segítették elő, a szolgálattal biztosítva érezték saját túlvilági életüket is. A nagy piramis /Kheopsz piramisa/ részei: a sírkamra, kincseskamra, királynő kamrája, a nagy galéria, folyosók és úgynevezett léleknyílások /ezeken járt ki-be a fáraó lelke a Ba/ minden piramisban többé-kevésbé megvoltak. A gízai piramisokat, illetve az itt eltemetett királyokat védelmezi a Szfinx ülő szoborépülete. A másik speciális halotti építészeti emlékek az Abu-Szimbel-ben található sziklatemplomok. Ezeket II. Ramszesz és kedvenc felesége Nefertari számára készítették. II. Ramszesz sziklába vájt sírtemplomát kívülről 4 hatalmas fáraó szobor őrzi, ezzel is hangsúlyozva a nagy uralkodó tekintélyét és hatalmát. A Nefertari számár a készült templom előtt négy álló fáraó szobor hirdeti az asszony isteni mivoltát is.

Az építészet másik jeles emléke a templomvárosok. A legfontosabb helyek Théba, Karnak, Luxor. A leginkább zárt, erőd jellegű templomépületek az egyiptomi templomok. A templom alapvető részei a felvezető út /dromosz/ mely a Nílustól vezet a templom kapuépületéhez /pülon/. Ez a hatalmas bástyákra emlékeztető épület jól elrekeszti az épületet a külvilágtól. A pülont egy zárt udvar /perisztilum/ követi melyet az oszlopcsarnokon /hüposztrilcsarnok/ keresztül a bárka termén át a szentélybe záródik. Ide csak a főpap és a fáraó léphetett be. Az egyiptomi templom külsejét és belsejét is számos szent felírat díszítette, melyet sokszor kifestettek. A domborművek is az istenséget szolgálták. Rendkívül gazdagon díszítettek voltak az oszlopok, melyek fejezete a Nílus leggyakoribb növényeit jelenítik meg (lótusz, papirusz sás, ). A templom belsejében félhomály, vagy sötétség honolt. Az oszlopcsarnok középső két oszlopsora magasabb volt a többinél, így a kialakult résen, egy kőrácson keresztül szűrődött be némi fény. Azt a megvilágítási formát bazilikás megvilágításnak nevezzük. A tereket kőgerendákkal és azokra helyezett kőlapokkal fedték le. A kőgerendák merevségének eredménye, hogy bizonyos távolságonként alá kellett támasztani /különben eltörik/ így jön létre az oszlopcsarnok. 
3.
a.) Hasonlítsa össze a görög és a római templomépítészetet, bemutatva az építészeti szerkezetet, formaelemeket, rokon és eltérő vonásokat!

b.) Elemezze Kracker János Lukács: Tridenti zsinat c. freskóját!

c.) Mi a különbség a mintázás és a faragás között?

Görög-római építészet közös tulajdonsága

Külső nézőpontra komponált: templom mindenekelőtt a tömegével hat: plasztikus architektúra. Nem az interieur fontos benne, hanem a külső nézet. Táj és épület, épület és épített környezet egysége.
Görög építészet sajátosságai

Míg Egyiptomban, vagy a Perzsa kultúrában a világot, és az abban uralkodó rendet csupán csak a beavatottak (papok) értelmezhették, addig a görögöknél a kozmoszt lényegében emberi tudás úján bárki bejárhatja. A görögök által épített környezet tükrözi azt a nyugalmat, amelyet az erők dinamikus, mozdulatlanságában is élettel telített egyensúlya támaszt. 

A harmonikus, univerzális rend tárgyiasulása a görög templomépület. Az építészet a megformáltság tökéletességét keresi. Egyszerű, kristálytiszta alkotások. Az arányok, a forma értelmes rendje bennük az, ami az isteneikhez méltóan tökéletes. A részek és az egész aránya és ezek rendje tükröződik az épületeken. Végtelen gonddal törekedtek arra, hogy az épületben testet öltő, egyetemes érvényű rend érzékelhetően emberi és a lehető legteljesebb legyen. /Optikai korrekciók stb…/

Dór oszloprend

Faépítészetből alakult ki a mai is látható dór stílusú templomok. Az oromzati részen mindig páros számú dór stílusú oszlopok 6 vagy 8-as rendben tagolják a homlokzatot. 

Jellemzői: A templomot körbeveszi egy lépcsős alépítmény I.(fundamentum), majd az épület terhét az árkádsort képző dór oszlopok (II.) tartják. A dór oszlop lábazat nélkül, közvetlen az alapsíkon áll. Az egészében zömök arányú, vájatos (kannelúra) oszloptest a második harmadnál hasasodik, sudarasodik (entázis), ettől az oszlop megjelenése kissé elasztikus. Úgy tűnik, mintha az oszlop az oromzat teher ellen feszülve jutna egyensúlyba. Az oszlop négyszögű fejlemezzel (abakusz) kapcsolódik a gerendázathoz. A hengeres törzs és az abakusz között található a rugalmas ívben kilendülő, körkörös párnatag (echinus). Az oszlop magassága ritkán haladja meg az alapkör átmérőjének (2 modulus) hatszorosát. Az oszlop a párkányzathoz (III.) csatlakozik, melynek három fő része van. Az alsó gerendázat (IV.) (architav), ezt követi a fríz rész. Ennek két része a hármas vájatú födémgerendát záró kő (triglif) (V.) és a köztesrészt díszítő metopé (VI.). A párkányzat a geiszon-nal (VII.) végződik. A főhomlokzat éke a háromszög alakú oromzat a timpanon (VIII.), melyet domborművekkel díszítenek. Ez az oszloprend a görögség minden városállamában elterjedt volt. Egészen a hellenizmusig az uralkodó templomtípus.

A legjelentősebb dórstílusú épületek:

Olympia: Héra templom; Korfu: Artemisz temploma; Korinthosz: Apollon templom; Delphoi: Athéniek kincsesháza (ez prosztylosz forma); Athén: Parthenon;

Ión oszloprend

 A ión stílus a dórral szemben keletiesebb, kevésbé köti a szerkezet szabálya, inkább szintetizáló jellegű, dekoratívabb, a formálás szépség benne az elsődleges, „nőies” stílus. A ión oszlop mindig lábazatos, keskenyebb és több rajta a vájat. A törzset fönt hármas tagolású gyűrű zárja le, ezt követi a tojássorral díszített párnatag, majd a ión fejezet legjellemzőbb része, a két oldalt csigavonalba visszatekeredő voluta. ezt felülről zárja a fejlemez, mely közvetlenül érintkezik a gerendázattal. Erősen frontális beállítású oszlopfejezet ez. 

A legjelentősebb iónstílusú templomok:

Epheszosz: Artemisz temploma (dipterosz) a világ hét csodája közül az egyik; Athén: Niké temploma (amphiprosztylosz).

Római építészet sajátosságai

Görög-római szemlélet összehasonlítása

Nehéz meghatározni a római művészet sajátos vonásait, hiszen a Krisztus előtti korokban az etruszk őslakók, és a leigázott területeken élő görög-hellén kultúrát képviselő művészek együttessen határozták meg a római művészetet. A Krisztus utáni korokban pedig, jelentős formáló erő a barbár és keresztény kultúra. 

A görög római kultúra különbségeit talán a legjobban a szemléletbeli különbségeken keresztül érthetjük meg. A görögök létrehozták a bölcselkedő ember típusát, aki a természetben megtalált harmóniát a művészet segítségével megformálta és ebbe a tökéletes természeti és épített környezetbe helyezte mindennapi életét. Náluk az épület és a természet organikus egységet alkotott, melyben a „törvényszerűségeket” a természetet modellező idealizált harmónia szentesít.

A római jellem, gondolkodásmód és világnézet erősen eltér a görögtől. Jellemzői a gyakorlatiasság, a katonás egyszerűség és szigor, a durvább ízlés, a takarékosság, a fényűzés és pompa kerülése, a pragmatikusabb, célelvű, urbánus gondolkodás /legalábbis a csárszárkorig/. 

Építészet

A legjelentősebb különbségek itt figyelhetők meg. Sok templomtípust átvesznek ugyan a görögöktől, de lényeges különbséget hoznak létre. 

- Nincs az a maximalizmus és műgond, mint a görögöknél. 

- Megszűnik az épületszobor eszménye.

- A pódiumtemplomok lépcsős alépítményről megközelíthetőek, de csak egy irányból, a főhomlokzat felől. A római szándékosan vezeti a nézőt. A lépcsősort két végén oromfalak zárják le. 

- Csak a fő homlokzat árkádos, az oldalhomlokzatokat gyakran csak féloszlopokkal díszítik, ezzel megszűnik a tartófunkció.

- A templom sokszor egy épülettömb része, frontalitásra komponált.

- Előszeretettel alkalmazzák a tiszta centrális elrendezésű alaprajzformákat. /Pl. Vesta templom, Pantheon/.

- A színház nem a táj része, hanem épület. 

- Megjelennek, új épülettípusok. Ezek elsősorban az emberek szórakoztatására készülnek. Ilyenek a termák, a cirkuszok és az amphiteatrumok.

- A legfontosabb újítás a boltív használata. Tudjuk, hogy ezt nem a rómaiak találták fel, de ilyen tökéletesen és sokoldalúan még egyik kultúra sem használta fel. A legfontosabb tulajdonsága, hogy önhordó szerkezetű, így nagyobb tereket lehet vele áthidalni, mint a kőgerendás megoldásokkal, közbülső alátámasztás nélkül. Az eredmény egy tetszetős könnyed szerkezet, melyek legkézenfekvőbb alkalmazását a vízvezetékek és diadalívek típusánál láthatjuk. Az azonos nagyságú boltívek egymás mögötti sorozata a dongaboltozat. Bonyolultabb szerkezeti formája a kupola. 

- A köztársaság utolsó évtizedeiben erős fejlődést mutat Róma építészete. Megjelenik a római architektúra egyik legjellemzőbb motívuma, a féloszlopok közötti boltíves nyílás, amely sorozatos előfordulása esetén egyike a leghatásosabb és legfejlődésképesebb architektonikus szisztémáknak, s a reneszánsz építészetének is egyik legfontosabb elemévé lesz. Ha több ilyen pillérboltíves és oszlop gerendás stílust egyesítette, melyből ha több van egymás fölött, úgy a földszinti oszloprend dór, a középső ión, a legfelső korinthoszi. Ezt hívjuk kollosszeum-motívumnak.

- Teljesen kifejlődnek a római oszloprendek, a görög dór eltűnik, s helyét az etruszkból származó toszkán és római dór foglalják el; az ión és korinthoszi, bár módosításokkal, továbbra is megmaradnak. 

4.
a.) Mutassa be kiemelt példák alapján a görög szobrászat szemléleti és formai változásait az 
archaikus, klasszikus és hellenisztikus korban!

b.) Elemezze Csontváry Kosztka Tivadar:A taorminai görög színház romjai c. festményét!

c.) Ismertesse a tűzzománc, rekeszzománc technikát!

Az archaikus kor /Kr.e VII. -VI.) szobrászatára a nehézkés, tömör formálás, a frontális beállítás és az arc merev, sajátos mosolya a jellemző. Kiemelkedő emlékei az ún. teneai  Apollón és más ifjú - (Kurosz-) és leány - (Koré-) szobrok.

Koré szobor (Akropolisz Múzeum, Athén). Az Kr.e. VI. század vége körül keletkezett szobron többszínű festés maradványai láthatóak. A mosolygó, ferde szemű koré feltételezhetően virágot vagy galambot vitt. Gondosan fésült haja több fonatban hull alá. Ezek a kis mellű, sudár, a köpeny párhuzamos redőibe burkolódzó derűs lányalakok az ifjú kuroszok női megfelelői.

A kurosz szobrok merevségükben nagyon hasonlítanak az egyiptomi szobrokhoz. Merev testtartásuk frontális komponálásuk oszlopszerűvé teszi őket. Gondoljunk vissza, hogy ezek az ifjak tornák győztesei, megdicsőült hősök, félistenek. Nem csoda hát ez a merevség. Az időtlenség ábrázolása hasonlatos az egyiptomihoz. Az isetnségi mivolt örökérvényű, kőbe zárt formáját láthatjuk. Az ég és földet, az öröklétet és a földi életet összekötő oszlopok, figurák a kor emberét a túlvilág dicsőségbe emeli. Összekötő kapcsok szimbólumai.

 A mezítelenségük jellegzetes görög ember megközelítés. A meztelenség érintetlen természeti állapotunk, így közvetíti a természetben uralkodó harmóniát. Ezeknek a harmonikus jegyeknek a leképezése a görög szobor.Pl. a Méloszi-kurosz i.e. 550 k. 

A klasszikus kor szobrászata (Kre. V. - IV.sz) század a valóság hű ábrázolására törekszik, és az emberi test harmonikus arányait keresi. Ennek a kornak legnagyobb szobrásza Pheidiász, az athéni Partheon és az olümpiai Zeusz-templom szobrászati díszeinek, valamint az ezekben felállított Athéné-, ill. Zeusz-szobor mestere, a kor kiemelkedő emléke Müron Diszkoszvető szobra, Praxitelész Olümpiában talált Hermész-szobra, a Gyíkölő Apollón a Knidoszi Aphroditét mellyel megteremti a meztelen nő ábrázolásának típusát és Polükleitosz Lándzsavivője.

A klasszikus szobrok már mást üzennek számunkra. A társadalmi rend megváltozik, kialakul a demokrácia. A demokrácia révén az egyén maga szervezheti, irányíthatja életét. Ennek szükségszerű következménye, hogy a szobrok életszerűbbek lesznek. A harmónia továbbra is fontos, de a szobrok kidolgozásban és az arányrendszerben sokkal realisztikusabbak lettek az archaikus műveknél. Megjelenik a mozgás ábrázolás.

A klasszikus szobrok megoldanak egy paradoxont: miként lehet a pillanatot (emberi, esendő, változó, küzdelmes ) időtlenné formálni. Müron diszkoszvetője az eldobás előtti pillanatot ragadja meg és egy könnyed szerkezettel időtlenné merevít. 

Polükleitosz megalkotja az emberi test tökéletes arányrendszerét rögzítő Kanónt (kánont). Az ő nevéhez fűződik egy fontos testtartásbeli újítás a kontraposzt /a testsúly ez egyik lábra nehezedik, így a másik láb szabadon marad. A csípő és a váll ellentétes mozgást végez, a gerinc lágy s vonalat ír le. /, melyben könnyed kissé instabilabb póza reflektál a társadalmi változásokra. A szobor természetes, mértéktartó és eszményien szép marad, de a mozdulat ábrázolásával beléjük költözik a múlandóság érzete. A fájdalmat, a tragédiát, még nem ábrázolják. A klasszikus szobrok nagy része bronzból készült. A görög szobrászok mindent tudtak a bronzöntési technikákról.

A hellenista szobrászat.

A hellénizmusban a klasszikus szobrászat mértéktartását, monumentális egyszerűségét, a szenvedélyes mozdulatok, a drámaiság váltja fel. A tragédia megjelenítése és a naturalisztikus visszaadása jellemzi a kor szobrait. Megjelenik az öregség, a betegség a groteszk ábrázolása. Az első modern kor, hiszen a társadalmi osztályok szinte átjárhatatlanok. Vannak a nincstelen rabszolgák, a polgárok és a gazdagok. Tulajdonképpen megszűnik a demokráciába vetett idealista bizalom. Az elidegenedés és depresszió a modern hellenisztikus nagyvárosi ember életérzése lett. A kelet életélvezete, szenvedélyessége és a nyugat harmóniakeresése, mértékletessége a kor legkomplexebb művészetét hozza létre.

A IV. század nagy mestere Szkopász a tegeai Athéné-templom tervezője is volt. Jellemző emlékei a pergamoni Zeusz-oltár talapzatán körülhúzódó hatalmas dombormű és a Laokoón-szoborcsoport. Rodoszi művészek, Agesandros, Polüdoros  és Athenadoros készítették az Kr.e. II. század közepén, s ma ez a szobor a Vatikánban látható. Talán az i. e. II. század végére helyezhető a Milói Vénusz (más néven: Melosi Aphrodité) keletkezése, melynek erőteljes, friss felfogása ellentmond a hellenizmussal szemben hangoztatott hanyatlásnak. Más feltevések szerint a megformálás, a kidolgozás Praxitelészre vall, s az i. e. IV. századból származik. Az istennőnek e pompás, az életnagyságot meghaladó márványszobrát 1820-ban találták Melos szigetén. Ma a Louvre-ban található. Fontos még Lüszipposz Nagy Sándor udvari szobrásza, aki először alkotja meg a hős, a sztár alakját. Az uralkodót nagy és erőteljes külsővel ruházza fel, a hagyományos 8:1, helyet 10:1 arányt alkalmaz, ezzel órássá növeli Alexandroszt. Monumentális szobrok is készültek ebben a korban. Ilyen épületszobor volt a rodoszi Kolosszus.

5.

a.) Foglalja össze a romanika és a gótika szakrális építészetének főbb jellegzetességei!

(Templomok kialakulása és szerkezeti jellemzőik, valamint nevezze meg a legjelentősebb 
magyar emlékeket!)
b.) Elemezze Théodore Géricault: A Medúza tutaja c. festményét!

c.) Mi a különbség a magas- és a mélynyomó grafikai eljárások között?

A templom

„A templom, az Istennel való találkozás az áhítat színtere, ezért az előbbiekben említett elvnek alávetve épült és nem azért, hogy a testi szemet elgyönyörködtesse. Az áhítatban a megismerés útjait bejáró értelemnek világít. S ehhez nem volt szükség természetes fényre. Sőt, az elmélyülésre sokkal alkalmasabb az egyedüllétet teremtő félhomály. 

A fény kirekesztésével nem a meditálásnak kedvező hangulatot akartak biztosítani, s ugyanígy nem állt szándékukban az sem, hogy a félhomály sejtelmességével a transzcendenciák iránti fogékonyságot, a tér misztikus hatását fokozzák. /Mint a Bizánci művészet./ Az indok ennél sokkal kézenfekvőbb. Kirekesztették a természetes fényt, mint a külvilág egyik tartozékát, hogy a dolgok ne tereljék el a figyelmet az elmélkedő szemlélődésről, s ne zavarja meg az értelemmel való látás tisztaságát
ÉPÍTÉSZET

Az építészeket elsősorban a monumentális kőépület érdekelte. A román kori falak zártak és vastagok, magasak, az építmény és a boltozat hatalmas tömegét pillérek (négyszög alakú oszlop) hordozzák, amelyek a tömbszerű, súlyos és egyszerűen tagolt hatást tovább erősítik. A homlokzat jól elkülönülő párkányai vízszintes tagolást eredményeznek, melytől az épület még „földhözragadtabb” lesz. Monumentális hatásával és a erőteljes vaskos tömegével szépen szimbolizálják a középkori egyház nagy tekintélyét. A fő technikai probléma a térlefedésből adódott. A legkedveltebb elem a félkörív (boltív) és ennek térfedő sorozata a dongaboltozat. Az ívek levezetik a boltozat nyomását, tehát statikai funkciót látnak el. Ezek, vastag, robosztus kövekből álló falon /kváder falazat/ nyugszanak, amelyeket nem csupán azért törnek át lőrésszerű ablakok, hogy a szerkezet statikailag ne gyengüljön, hanem ezzel a szellemiségnek megfelelő fényhatást eredményezzen. Később felváltja a román bordás keresztboltozat. Az építésznek, mint a "művészetek anyjá" -nak központi jelentősége van, az ő szolgálatában áll a festészet, a szobrászat, és a kézművesség, így templom a művészet birtokosává válik. A templomok alaprajza meghatározott formákat követ: szokásos típus volt a három - öthajós, keleten egy apszissal (félkörzáródású szentély), kereszthajóval vagy anélkül. Kötött alaprajzi forma volt, ami azt jelenti, hogy a főhajó és mellékhajó aránya 2:1. Ez a boltozási technika miatt alakult így ki. A hosszház és a keresztház találkozását négyezeti térnek nevezzük, amit rendszeresen négyezeti toronnyal is elláttak. Ennek későbbi változatai a kupolák. A megvilágítást a kicsiny ablakokon kívül a főhajó a homlokzat rózsaablakán keresztül kapta. A külső és belső tagolás fontos elemei a lizénák / függőleges falsávok/ és a pilaszterek, pillérek oszlopok. A kettes és hármas osztatú, félkörzáródású ablaknyílások, árkádos galériák mellett /bifórium, trifórium/ gyakran alkalmazták ezek variációjaként létrejött törpegalériát, mely a külső és belső homlokzat szép tagoló eleme volt, különösen Itáliában. /Pissa/. A centrális elrendezés általában a keresztelőkápolnákra battisterokra jellemző. A román templom legszebb éke a bélletes kapuzat. A kapubéletek sorozata befele egyre szűkül. Ezzel a hatással kettős célt érnek el, egyfelől vezetik a tekintetet a kapun túlra a templomba, mely az Istennel való találkozás színtere, másfelől bűnbánatra késztetik a lelket, hiszen a hívő számára a Biblia  tanítását idézik:  „ A kárhozatra vezető út (kapu) tág, az üdvösségre vezető szűk.” A kapun számos, erre  a tanításra emlékeztető elem szerepel, mely a mai kor emberét is megihleti. Ilyenek a kapu szemöldökfája feletti archivoltban ábrázolt utolsó ítélet és a világbíró Krisztus témák, melyek a bűnbánat fontosságára hívják fel a lélek figyelmét. A bélletek sokszor a szentek figuráival díszítettek. Az egyházi építészet mellet a világi építészetben a paloták, palotakápolnák és várak a legjelentősebb emlékek. Magas várfalakkal, kör vagy négyszögbástyákkal megerősítet épületek voltak, melyekben fontos szerepet kapott a lakótorony. 

A magyar román építészet európai viszonylatban is számottevő emlékei, a nagy nemzetségi monostorok: Ják, Lébény, Zsámbék. A lombard eredetű bazilika típust gazdagították a hatalom, a rang ősi jelképével, a nyugati homlokzathoz csatolt toronypárral. Tömegében és rendeltetése szerint is ez volt a templom kitüntetett része: hangsúlyt adott a bejáratnak, s itt helyezkedett el, a tornyok közelében az emeleten, a főhajóra tágas boltívvel rányitva a kegyúri karzat.

Főbb fogalmak: 

Lombard iskola: boltozat építés tudományát ismerik a Karoling-korszakban, ők fejlesztik ki a román keresztboltozatot 

Román keresztboltozat elemei: boltsüveg, zárókő, hevederív, keresztív

Ivsor, Ívsoros párkányzat: a román templom külső dísze, mely fríz-szerűen a párkányzat alatt, vak félkörívek sorából áll.
GÓTIKA

A korszak szellemisége:

A korszak elején a keresztes hadjáratok és a lovagság eszméje egyesítették az európai országok közötti kapcsolatokat és hatásokat. Nyugat-Európa népei megismerkedtek Bizánc és az iszlám arabság magasabb kultúrájával. Jelentős szerepet játszott a tartalom, kultúra és az építészet fejlődésében is két új szerzetesrend, a ferencesek és domonkosok rendjének megalakulása a XIII. század elején.

A tudományok a vallás tanításaira épülnek. Művelői kizárólag papok, szerzetesek. Ők foglalják össze a hittudomány és a hét szabad művészetből (grammatika, logika, retorika, aritmetika, geometria, zene, asztronómia) összetevődő bölcselet tanításait az ún. skolasztika tanrendszerébe. Ebben helyet kapnak római írók mellett a főként arab közvetítésével megismert antik görög tudósok és filozófusok, elsősorban Arisztotelész gondolatai, művei is. A korszak legkiemelkedőbb teológusa aqinói Szent Tamás. A tudományok fejlesztésében és terjesztésében a kolostori és káptalani iskolák helyett a XI. század végétől sorra alakuló, részben hittudományos és bölcseleti, részben jogi és orvosi egyetemeknek van döntő szerepe. Ezeken papok mellett egyre népesebb világi, részben polgári értelmiség nevelődik. Ez is elősegíti a városokban új, magas színvonalú polgári kultúra kialakulását.

A kor irodalmában vallásos költészet és próza mellett megjelennek a lovagregények, regényes történeti krónikák, virágzik a lovagi szerelmes költészet, amelyet követ a polgári verselés. A kor irodalmának legkimagaslóbb egyénisége, a polgári gondolat legteljesebb kifejezője a firenzei Dante Alighieri(1265-1321).

A korszak művészeti szellemiségének gyökereit a XII. században kell keresnünk. 1130-ban a legfenségesebb templom nem egy katedrális, hanem egy kolostor volt: Saint-Denis (szent-döni). Ez a hely Chlodvig óta a francia királyok és uralkodóházak temetkezési szentélye volt egészen a francia forradalomig. A mindenkori királyok itt helyezték el a koronát és a hatalom jelvényeit. Itt vették magukra a templomi zászlót, katonai expedícióra indulva, itt imádkoztak győzelemért és a nagy francia királyok itt írták meg hőstetteik történeteit. 


Saint-Denis-ben a francia történelem igen jelentős helyén, egy Suger (szüzsé) nevezetű  apát akaratából születik meg egy új művészet. Suger, saját feladatának a legmagasabb rendű megtiszteltetését tekintette. Törekvése (a clunyi utat követve): a földi hierarchia legtetején elhelyezkedő apátságnak, Isten minél nagyobb dicsőségének ragyogását kell sugároznia. 

ÉPÍTÉSZET

· Cél, hogy a fény elárassza a templomot. Suger a szentélyt a sugárzás központjává tette. Ezt keletre helyezte, a liturgikus fejlődésnek megfelelően, hogy már a felkelő nap fénye megvilágítsa a szent teret. Ez a kettős körüljáróval és a kápolnák koszorúval övezett kórus merőben különbözött minden addigitól, nyoma sincs benne  a román belsők tömegességnek. 

· A kórust lezár félkörben a négyzet alapú pilléreket hengeres pillérek, pillérkötegek váltják fel ezzel is a könnyedség hatását keltik. Az elhatárolódás kifelé sem tömör, a kápolnák oldalát a boltozat homlokívéig nyúló hatalmas ólomüveg ablakok törik át. 

· A színes ablakok a fények minőségbeli különbségének széles skáláját nyújtják, amely segítségével a gótikus katedrálisokban levegős, könnyed térhatást eredményez. Az ablakok színes fényében megjelenő szentély olyan hatást eredményez, mintha a földöntúli világ tárulna ki a belépő elé. Az ablakok hivatottak megjeleni a Biblia különböző történeteit, vagy esetleg a templom védőszentjének életét és a hozzájuk fűződő legendákat. A festett ablakok kitűnően fejezik ki a szentek fényt sugárzó "tulajdonságát". 

· Az új funkciónak és boltozási eljárásoknak köszönhetően megszűnik a kötött alaprajz.  Továbbra is hangsúlyos a keresztház a négyezeti toronnyal, de a szentély kápolna koszorúja mellett, szentélykörüljáróval is bővülhet. Ez azért volt fontos, mivel a zarándokok így tudtak a Szent ereklyéje körül elhelyezkedni.

· Boltozásban is történtek változások. A dongaboltozatot felváltotta a magasba törő és így csúcsívben záródó kereszt-, majd később a díszesebb hálóboltozat. A falak tömegét külső támpillérek és támívek vezetik le. Ez a magasba törő függőleges tagolás, a szerkezet látszólagos könnyedsége nem csak a belső tereket jellemezte. 

· A külső homlokzatot is gazdagon áttört kőcsipkék, magasba törő csúcsíves ablakok jellemzik. Fontos a függőleges tagolás és a gazdag felületi díszítés.Sok kis torony (fiatorony), vízköpők a teret jól tagolják. A hatalmas, magasba törő harangtornyokon a lőrésszerű nyílások helyett, nagy, levegős, csúcsíves záródású, kőrácsos ablakok törik át. A tornyok oldalihoz tapadó oszlopok és pillérek sokasága a tekintet a magasba emelik. 

· A gótikus katedrálisok fő éke, a homlokzat hatalmas rózsaablaka és a gazdagon díszített bélletes királykapu. A kapukat gazdag szoborcsoportok és domborművek díszítik. 

· A mérműves kőrácsok egyik érdekes példája a vimperga, mely a csúcsívet tümpanon formába viszi át.

Megemlíteném hazánk legfontosabb gótikus emlékeit.

Sopron: Egykori ferences templom; Szent Mihály- templom; Főtér: Faricius-ház.

Kassa: Szent Erzsébet- templom; Szeged:Alsóvárosi ferences templom; Visegrád:Királyi palota; Diosgyőri vár. 
6.
a.) Foglalja össze az itáliai reneszánsz művészet főbb jellegzetességeit!
Miért és hogyan került az ember az ábrázolás középpontjába?
b.) Elemezze Ferenczy István: Pásztorlányka c. alkotását!

c.) Mutassa be a mozaik technikáját!
A reneszánsz művészete /XV.. század/

A középkori társadalmi viszonyok bomlása a XIII-XIV. század fordulóján Itáliában indult meg. Itália volt az akkori Európa legpolgárosultabb területe. Gazdag kereskedővárosai már a XIII. században kivívták az önállóságot. 

A történelmi helyzet

A reneszánsz két évszázadának legfontosabb történelmi eseményei: a törökök előnyomulása, melynek eredményeként 1453-ban elesett Bizánc s a XVI. században török megszállás alá került Magyarország tekintélyes része; a XV. század végén Amerika felfedezése; a Habsburg világbirodalom kialakulása; Anglia tengeri hatalmának megalapozása; s a XVI. század elején a reformáció.

Itália városállamai élén arisztokraták, zsoldosvezérek, vagy gazdag kereskedő- és bankárcsaládok álltak, melyek becsvágya, életszeretete és az újdonságok iránti vágya a  kultúra és művészet támogatását eredményezte.

A kultúra

A kereskedelem, az ipar gyakorlata során számos olyan probléma merült fel, amelyet nem lehetett a hittételeken alapuló magyarázattal megoldani. Kulturális téren: a középkor mindent átható vallásossága megszűnt. A tudomány és a művészet kezdett felszabadulni a teológia uralma alól. 

Az ember rákényszerült, hogy a valós világ dolgait értelmező, tényleges ismeretek megszerzésére törekedjen. Újból értékelni kezdte az életet s egyre fokozódó érdeklődéssel fordult a létét körülfogó természet felé. E felfogás első képviselői az olasz irodalom késő középkori mesterei, Petrarca és Boccaccio. Évezrednyi feledés után ők fedezték fel újra az ókor római szerzőit, a műveikben azt a polgári világot, amelyet példaként állíthattak az itáliai városok elé. Az ókori görög és római műveltség vált a kultúra egyik ösztönzőjévé. Új világszemlélettel bírálták az addig vitathatatlanként elfogadott hittételeket. Az antik kultúra élesztésének ez a nagyhatású szellemi áramlata a humanizmus. A humanisták az antikvitás szelleméből újjászülető, természetet tanulmányozó, sokoldalúan képzett (polihisztor), kiművelt ember eszményét hirdették, aki alkotó erejével, tudós alapossággal és erkölcsi tartásával a társadalom öntudatos példaértékű tagja. Neves képviselői Itáliában Pico della Mirandola, Németalföldön Rotterdami Erasmus, Franciaországban Francois Rabelais, Angliában Morus Tamás. Megszületik a művész fogalma is aki kutató, megújító, felfedező és több művészeti ágban is jártas sokoldalú ember. 

Fellendült a tudományos gondolkodás, mely legjelentősebb helye az egyetem volt. Különös mértékben fejlődtek az orvos, jog- és társadalomtudományok. Az ismeretszerzést segítette az anatómia, a könyv és képnyomtatás, új technikai eszközök felfedezése. A tudomány elválasztása a művészettől a XVI. század vívmánya. Főként a csillagászat fejlődött. A bolygómozgás törvényeinek felfedezésével, a napközéppontú (heliocentrikus) magyarázatrendszer kidolgozásával ebben értek el új korszakot nyitó eredményeket. De jelentős találmányok születtek többek között a technika terén is. Ilyen volt, pl. az esztergapad, a tökéletesített szövőszék és a fonógép. A vallási irányzatok vitájában (katolikus-református) megerősödött az iskolák és a művészetek szerepe.

Művészet

A képzőművészet a reneszánsz korában a természet kutatásának és megismerésének egyik legfontosabb eszköze. A művészek a valóság hiteles bemutatására törekednek. Behatóan tanulmányozzák az emberi test felépítését, a dolgok térbeli tulajdonságait, s mindenekelőtt magát a teret. Kidolgozzák a térbeli kapcsolatok rögzítésének pontos módszerét, a perspektíva szerkesztési szabályait. 

A perspektivikus térábrázolás konvencionális változást eredményezett az ábrázolás történetében, hiszen mostantól a világot, annak is egy bizonyos szeletét a festő szemén keresztül rögzített nézőpontból látjuk. Felértékelődik az egyediség a személyiség. Az Isten helyett az Ember kerül a megismerés központjába. A művészetben az általános emberi szépség a részletező megfigyeléssel párosul. Megfigyelhető a táj és ember összhangja, a harmónia és szépség keresése mellett, az egyedi vonások, jellemek ábrázolása is. Szobrászatban, a természetesség jegyében, előtérbe kerülnek az aktok, melyek szépek és öntudatosak. Fontos a világ és ember kapcsolata, különösen a lovas szobroknál,  ahol, a ló és lovas egységes mozgása válik a legfontosabbá. Festészetben a szórt fény, a rajzi élesség alkalmazása, a tértagolás (elő, közép és háttér világos kapcsolata), az alakok tengelyekre fűzése, a plasztikus formák létrehozása és a vonal-, levegő-, színperspektíva alkalmazása által jön létre a korszak egységes stílusa. 

A korszak legkiemelkedőbb mesterei: Fra Angelico, Filippo Lippi, Sandro Botticelli, Andrea Mantegna, németalföldön a Van Eyck testvérek voltak
Leonardo da Vinci (1452-1519) 

Itáliai festő, szobrász, mérnök, természettudós és író, tehát polihisztor egyéniség. 1469-től Verrocchio műhelyében tanult Firenzében 1482-ben Milánóba költözött, ahol megbízták, hogy készítsen egy hatalmas méretű lovas szobrot Francesco Sforza herceg tiszteletére. Terveket készített, tanulmányozta a bronzöntés módszereit, majd elkészítette a szobor modelljét. A bronzszobor soha nem készült el, ugyanis amikor a francia katonák 1499-ben elfoglalták Milánót, szétrombolták a modellt, mert a Sforza család szimbólumát látták benne. Milánói tartózkodása idején festette a Santa Maria delle Grazie-kolostor refektóriumának falára az Utolsó vacsora című falfestményt. A Milánói Hercegség bukása után Velencébe költözött (1500), majd hamarosan Romagnába, ahol erődítményeket és hadigépezeteket tanulmányozott. 1503-ban újra Firenzébe tért vissza, ahol megfestette a Mona Lisa és a Léda és a hattyú című képeket. 1503-ban hozzálátott az anghiari csatát ábrázoló falkép festéséhez a firenzei Palazzo Vecchioban. A kísérletező típusú Leonardo itt az enkausztika* (viaszfestés) eljárást alkalmazta. Sajnos, egy hibás szárítás során a viaszfesték túlmelegedett és lefolyt a falról. A mozgalmas csatajelenet hangulatát csak néhány megmaradt rajz őrzi. A következő években matematikai és anatómiai tanulmányokat folytatott, megfigyelte a madarak repülését, melynek alapján siklórepülőt tervezett. Foglalkozott még hidraulikával (pl. vízikerék), mechanikus szerkezetek (pl. emelőgép) és háborús gépezetek tervezésével. A tudományos kutatások mellett festői tevékenységét is tovább folytatta. 1510-1513 között ké​szült el a Szent Anna harmadmagóval című festmény, mely Leonardo jellegzetes stílusáttükröző alkotás 1517-1519-ig I. Ferenc francia király udvarában dolgozott és az Amboise melletti C1oux-ban halt meg.

Michelangeko Buonarroti (1475-1564) 

Itáliai szobrász, festő, építész, költő, a cinquecento egyik leghíresebb polihisztora. Hírnevet a Rómában készült Bacchus
(1496-1497) és a Pietá (1497-1499) szobrokkal szerzett sikeresen induló művészpályája sorozatos megrendelésekkel folytatódott. Firenzében felállított monumentális márványszobra, a Dávid (1501-1503) a reneszánsz humanizmus és a firenzei polgárság szimbólumává vált. 1505-ben II. Gyula pápa Rómába hívta, és egy nagyméretű síremlék elkészítésével bízta meg. Egyéb megbízások teljesítése és pénzügyi akadályok miatt a sírszobroknak csak egy része készült el. A római San Pietro in Vincoli-templomban 1542-1545-ig felállított síremlék főalakja Mózes lett. 1508-1512-ig megfestette a Sixtus-kápolna dongaboltozatos mennyezetét. A kilencrészre osztott felület freskói a Teremtés történetét jelenítik meg. 1521-1534 között készítette a Medici hercegek sírjait, melynek fő alakjai Lorenzo de' Medici és Giuliano de' Medici hercegeket ábrázolják, a szarkofágokon heverésző allegorikus alakok pedig 
a Nappal, az Ejszaka, a Hajnal és az Alkony jelképei. Michelangelo 1534-ben véglegesen Rómába költözött, és megfestette a sixtus-kápona főfalára az Utolsó ítéletet ábrázoló 200 m2-es freskót. Ezután már főleg szobrászati és építészeti feladatokkal foglalkozott. Felügyelte a Szent Péter-bazilika építkezését és megtervezte a 42,5 méter átmérőjű emelt ívű, bordás kupolát és az oldalhomlokzatokat (1546-1593), de a kupola már csak Michelangelo halála után készült el

Raffaello Santi (1483-1520)  Itáliai festő és építész. Mestere apja, Giovanni Santi volt, majd Perugino műhelyében folytatott festőtanulmányokat. 1504 és 1508 között Firenzében dolgozott, ekkor készültek. A lovag álma, a Három grácia, a Mária eljegyzése című festmények és több más Madonna-kép. Jellegzetes, hogy a képek szereplőit többnyire üde zöld tájba helyezte. 1508-ban II. Gyula pápa Rómába hívta és a vatikáni lakosztály (Stanza della Segnatura) díszítésévei bízta meg. Raffaello tíz évig dolgozott a freskókon, melyeket a festő korai halála miatt az eredeti tervek alapján a festőműhelyének tagjai fejeztek be. A mennyezet nagy medalionjába a Teológia, a Filozófia, a Költészet 

és az Igazság alakjait festette, a falakat pedig e négy területről vett allegorikus jelenetekkel díszítette. A Vatikánban végzett munkával párhuzamosan oltárképeket és portrékat is festett, pl. II. Gyula és X. Leó pápa portréja. 1512 II. Gyula utolsó megbízásaként festette meg a Sixtusi Madonnát. 

7.

Egri és/vagy itáliai példák alapján ismertesse a barokk építészet jellemzőit, különösen 
kiemelve a térszervezést, téralakítást és a társművészetek viszonyát!

b.) Elemezze a Magyar Szent Koronát!

c.) Ismertesse a krétarajz, PITT és a pasztell technikákat!
A barokk építészet általános jellemzése

Építészeti feladatok
A barokk korában az építészet legjelentősebb feladatai az ellenreformációs egyház templomai, a királyi és a fejedelmi kastélyok. valamint a főúri megbízók és a vagyonos polgárok városi palotái. Ekkor alakult ki s vált számottevő művészi feladattá a kertépítés is. 

Téralakítás
Ha egy barokk épületen végigmegyünk, váratlan feltárulásokkal, meglepő, dinamikus hatású terek bontakoznak ki előttünk. A barokk építészet az axis mentén szervezett terek csoportját egy hangsúlyos, a haladás célját kijelölő, uralkodó térmotívumnak rendeli alá. Az önállóságuktól megfosztott mellékterek feladata a hatás fokozása és a főélmény hangulati előkészítése. 

A téralakítás barokkra jellemző módszere tehát a különböző értékű, rangsorolt terek egymás alá, ill. fölé rendelése. A hosszirányú templomoknál ez a kupolatér kiemelésében, a többi térrésznél erősebb megvilágításában és gazdagabb kiképzésében jelentkezik. A palotáknál és kastélyoknál a tengely mentén egymást követő terek kapcsolatában. Jellemző megoldás a tereket, a szalonok sorát egy tengelyre felfűző enfilade, amelynél az ajtók egyvonalban nyílnak s egész terem-soron engednek áttekintést. 

Tömegalakítás

Paloták

A világi építészetben a mérvadó minta a francia kastély volt. Jellemzője a közeledés felé U alakban megnyíló, előudvaros elrendezés, valamint az, hogy az oldalszárnyakkal előrenyúló épület pavilonszerű tömegegységekre tagolódik. Jellemző példája ennek a püspöki palota mely Johan Ignaz Gerl alkotása. Ennek megfelelően a homlokzat síkjából középen és a sarkokon rizalitok emelkednek ki. (Az itáliai paloták a barokk korában is megőrzik a reneszánsztól átvett zártabb tömegformát.) Legjelentősebb egri emlékek Androvics Miklós építette Kispréposti palota, és Gerl Mátyás tervei alapján elkészült Megyeháza., melynek kovácsoltvas kapui és pántjai a magyar barokk kapuművészet gyöngyszemei és Fazola Henrik készítette. 
Templomok

A barokk tömegképzés másik - főként a templomépítészetben jelentkező - sajátossága a dinamikus formálás. Ennek érdekében sokszor meghajlítják a homlokzatot, a párkány fölött az oromzatok ívét megtörik, megmozgatják a tetőidomot, lendületes vonalvezetésű sisakkal koronázzák a tornyokat. A barokk épületek jellegzetes tömegeleme a törtsíkú manzárd-tető (Francois Mansart alkalmazta először, róla nevezték el). Főbb épületei: a valószínűleg Kilián Ignaz Dientzenhofer tervei alapján készült minorita templom és az egri templomok nagy része.
Szerkezet

Kedvelt forma a szabálytalan négyszögalaprajz fölé is építhető kosár íves csehsüvegboltozat; továbbá a tükörboltozat és az elliptikus kupola. Sajátosan barokk megoldás az olyan kettős héjú kupola, amelynél a belső héjat nagyméretű opeion nyitja meg s azon keresztül feltárul a külső kupolahéj illuzionisztikus freskóval díszített felülete. 

A fedélszékek szerkezetei jelentős mértékben fejlődnek. A megmozgatott tetőidomok, a toronysisakok bonyolult formája új megoldásokat követel. 

Az ajtók és az ablakok faszerkezete, zárása és vasalása tökéletesedik. Általános az üvegezés. 

A burkolatok hagyományos anyagainak alkalmazásában a kivitel technikai szintje emelkedik, főként a belső terek kiképzésénél. A mennyezetet és a falakat művészien mintázott stukkó, a padlót színes márványberakás vagy intarziás parketta díszíti.

Alaktan 

Az oszloprendek alakításánál a változatosságra, a hatás gazdagítására törekszik. Gyakoriak az egyénien képzett, kompozit jellegű fejezetek. Jellegzetes homlokzatdíszítő tagozat a lefelé keskenyedő törzsű hermapilaszter, amelynek a felső része sokszor ember alakként van kifaragva. Hasonló hozzá az önálló támaszként megjelenő hermapillér. 

A párkányok lehetőleg mély árnyékot vető, erősen visszametszett profillal készülnek. A tagozásra általában jellemző a fény-árnyék festőiségét kiaknázó erős plasztika. 

Portálok, változatos nyílású ablakok (lant, hegedű, ökörszem). Központi mutívum alá rendezik: pl. kapu, középrizalit, hangsúlyos keretelés. A templomok főhomlokzata általában kétszintes. Megoldásuk sokszor a római Il Gesu mintáját követi, de azt a plasztika fokozásával, a felület megmozgatásával dinamikusabbá alakítják. Itáliától északra a Gesu típusból kifejlesztett kéttornyos változat honosodott meg. Ezeknél a tornyok háromszintesek, fölöttük lendületes kontúrvonalú sisak emelkedik. A tornyok közötti homlokzatszakasz néha - mintha be lenne feszítve ívben meghajolva kidomborodik. 

A belsőkben a falfelületeket pilaszterek, lizénák, finoman mintázott stukkókeretek, indákból és levelekből összeálló, hajlított vonalú kartusok díszítik. A barokk fénykorában a mennyezetet, a boltfelületet erős plasztikájú keretrendszer osztja változatos formájú mezőkre. 

A munkát vállaló s a feladatok vonzására sokszor véglegesen ide áttelepült mesterek zömmel osztrák területről jönnek. Műveikben az osztrák barokk formai megoldásait alkalmazzák: abból alakulnak ki a magyarországi barokk egy-egy épülettípusra, mesterre vagy helyre jellemző sajátosabb változatai. A fejlett barokk korszak jelentős mesterei Mayerhoffer András, Oraschek Ignác, Wittwer Márton és a több nagy munkára meghívott Franz Anton Pi/gram. A XVIII. század utolsó harmadában a klasszicizáló későbarokk vezető mesterei Fellner Jakab és Hefele Menyhért. 

Eger: minorita templom. A latinkereszt alakban bővített, egyhajós templom a XVIII. század harmadik negyedében épült. Csehsüveg-boltozatok sorával fedett, ritmikus osztású belső terében a hajó két oldalát a térbe behúzott falpillérek tagolják. A pillérek homlokoldalába félkör alaprajzú fülke mélyül, azokban a keresztmetszetük felével kidomborodó teljes oszlopok állnak, s ezek az oszlopok hordják a boltsüvegek között ívelő hevedereket (557a, b ábra). A belsőhöz hasonlóan a kéttornyos főhomlokzat is szokatlan formálású. A tornyok között kidomborodó középső szakaszát a főpárkány alatt magas lábazattal megemelt s fülkébe állított páros oszlopok tagozzák. A párkány fölött tömör attika-szint s a domborulat hajlását követő, díszes oromzat emelkedik (557c ábra). Az egri minorita templom társtalanul áll a magyar barokk emlékanyagban. Legközelebbi rokonaival a csehországi ifjabb Dientzenhofer munkái között találkozunk. Korábban Gel Mátyás művének tartották. Az egyéni formálás nagymesterre valló biztonsága azonban arra utal, hogy alkotóját a kor eredetibb mesterei között kell keresni. A prágai emlékekhez kapcsolódó formálási sajátosságok alapján az újabb kutatás azt feltételezi, hogy a terveket Kilian Ignaz Dientzenhofer készítette, s azt építették meg jó képességű helyi mesterek. 

Klasszicizáló későbarokk építészet. A XVIII. század utolsó harmadában Magyarországon is megjelent a barokknak az a szigorúbb, a klasszicizmushoz átvezető késői irányzata, amelyet jellegzetes, a hajfonatra emlékeztető füzér-díszéről gyakran copf stílusnak is neveznek. Kiemelkedő mesterei Fellner Jakab és Hefele Menyhért. 

Fellner Jakab (1722-1780) az Esterházy-család tatai ágának sokat foglalkoztatott építésze volt. Pályafutása akkor ívelt fel, amikor Esterházy Károly egri püspök lett s neki juttatta a püspökség megbízásait. Legnagyobb műve, az egri Líceum mellett jelentős alkotásai a veszprémi püspöki palota, továbbá a tatai és a pápai plébániatemplom. 

Eger: Líceum. A főiskola monumentális épületét 1764-ben egy bécsi mester tervei alapján kezdték építeni, de még abban az évben Fellner vette át a munkát, s az eredeti terven - az arányokon, a részletformákon - annyit változtatott, hogy ami elkészült, az egészében véve az ő műve. A Líceum négyzet alaprajzú udvar köré szervezett, kétemeletes épület (560a ábra). A székesegyházra néző főhomlokzatát - s ahhoz hasonlóan az oldalhomlokzatokat is - pavilonszerűen kiemelt, manzardtetős középrizalit s enyhén előre ugró sarokrizalitok tagolják (560b, c ábra). A hátsó homlokzat tengelyében a csillagvizsgáló tornya áll (56üd ábra). A sza​bályos rendben kiosztott, füzérdíszes ablakok for​málása mellett a Fellner stílusára leginkább jellem​ző motívum a nyílások körül alakított, sávozással tagolt kosáríves fülke. Ilyen található több szintet átfogó magassággal a csillagvizsgáló udvari és kül​ső homlokzatán, s egyszerűbb megoldással a bejá​ratok hármas kapuinak keretezésénél. A belső te​rek közül a főhomlokzati középrizalit emeletén a két szint magasságú vizsgaterem, alatta a tágas előcsarnok, a monumentális lépcsőtér, s az oldal​szárnyak rizalitjaiba helyezett kápolna és könyvtár a legjelentősebbek (56Üe,jábra). A három nagyte​rem mennyezetét Sigrist, Maulbertsch és Kracker egy-egy kiváló freskója díszíti. 

A barokk építészet legfontosabb eredményeit a térszervezésben érte el. A mozgalmas hatású, összetett belső terek alakításának, a reprezentatív térsorolásnak, az épülettel összehangolt külső - városi - terek alakításának számos változatát dolgozta ki. 

A látványosságra törekvő, gyakran illuzionisztikus hatás érdekében szinte rákényszerült arra, hogy a megfigyelésre, a tapasztalatra támaszkodva számoljon az érzékelés feltételeivel. 

A térformát, a méreteket, a felületképzést, a tagozás módját a feltárulás igényei szerint, az emberhez viszonyítva választotta meg. S ezzel a funkcionális gondolkodásnak olyan új módszereit vezette be a tervezésbe, amelyek ugyan egyoldalúak voltak, elsősorban a reprezentációt, a hatalmi eszme kifejezését szolgálták, mégis előre vitték a fejlődést. 

8.
a.) Ismertesse a barokk festészet jellemzőit, mutassa be a legjelentősebb alkotókat!

(Caravaggio; Velazquez; Rubens és a holland festők.)

b.) Elemezze a bélapátfalvai cisztercita monostori templomot!

c.) Mit jelentenek ezek a fogalmak: sgrafitto; pannó?
A barokk stílus az ellenreformáció hatására jött létre Rómában. Célja a megerősödő katolikus egyház és a vele szövetséges abszolút uralkodók hatalmának hirdetése. A művészet minden területére kiterjedt. 

A műalkotások feladata az itáliai barokk festészetben elsősorban a rábeszélés, a meggyőzés, a példamutatás volt. Az egyik festői irányzat tehát azt tűzte ki célul, hogy a hivők tanulatlan tömegei számára is közérthetően, világosan, közvetlen hangon, reális módon dolgozza fel a szent témákat, s a bibliai alakokat nem idealizálta, a történetet nem emelte ki hétköznapi környezetükből, hanem a valóságos jegyek hangsúlyozásával bizonyította létezésüket. Caravaggio valószerű, eszményítés nélküli, naturális ábrázolásmódja e felfogás legjellegzetesebb példája.

Barokk festészet általános jellemzése

· A korszak elméletírói különleges jelentőséget tulajdonítottak az „invenzione”elvének is. Az újszerű, ötletes témaválasztást a festő kimagasló erényei közé sorolták, s hangoztatták a tudás, a történelmi, irodalmi ismeretek nagy szerepét. 

· A korszak festészeti kritikájának egyik leggyakrabban használt alapfogalma :a „decoro” (dísz). Azt a követelményt foglalja magában, hogy a művésznek az ábrázolt személy korát, alkatát, cselekvéseit, érzelmeit, ruházatát, környezetét pontosan, a helyzetnek megfelelő formában kell bemutatnia. Később a hangsúly a szereplők legelőnyösebb tulajdonságainak, személyiségük legjobb oldalának ábrázolására tevődött át, s a „decoro” fogalmához morális meggondolások is kapcsolódtak. A festőnek morálisan is kifogástalan témát kellett kiválasztania és a jelenetet, a figurákat „illően”, „előnyösen” feldolgoznia. 

· A korszak festői szinte kivétel nélkül fontos szerepet tulajdonítottak a lelkiélet ábrázolásának. Kutatták a formákat, melyek az érzelmek tükröződését és a pszichikai reakciókat jeleníthetik meg; igyekeztek a nézőt érzelmi azonosulásra késztetni. A barokk festmények mozgalmassága tehát részben azzal a szándékkal magyarázható, hogy a művész érzéseket, indulatokat, szenvedélyeket kívánt ilyen módon szemléletessé tenni.

· Festőiség :A színezés elsőbbségét valló irányzat. Az egyéni jegyeket tükröző ecsetkezelést, a formai végleteket, erős fény-árnyék ellentéteket, intenzív színeket eltűrő, élményszerű, érzelmekre ható, nem idealizáló, spontán ábrázolásmódot tartotta a művész legfontosabb feladatának

· .A barokk festők, már nem törekednek az ideális formákra /kör, négyzet, háromszög/ való szerkesztésre. A kompozíció is lendületességet ad a képnek. Hatása dinamikus, drámai. Pl: félalakok, a képmezőből kimutató erővonalak. Átlóra, hullámzó vonalra gyakran komponálnak.

· Bonyolult alá és mellérendelés, a lendületes, kavargó, dinamikus alakok a kép terét át fogják, a csoportok között bonyolult formai kapcsolatok jönnek létre.

· Sokszor teátrálisan pózoltak a figurák.

· Illuzionisztikus elemekkel is él. Nyitott égbolt a mennyezeten, ál ablak, -ajtó, -stukkó festése. 

Michelangelo Merisi da Caravaggio (1573-1610) „A jó festő az, aki a természetet jól tudja utánozni" mondta Caravaggio és ennek megfelelően egész életében a valóság pontos utánzására törekedett. Festményeinek szereplői a hétköznapi élet egyszerű figurái, sőt modell hiányában gyakran saját magát ábrázolta. Caravaggio a festmények kompozícióiban döntő szerepet tulajdonított a fénynek. A sötét háttérből kivillanó megvilágított formák drámai hatást adnak a képeknek. Bravúrosan alkalmazta a fény-árnyék (chiaroscuro*) kontrasztokat. Fő műve a Máté apostol életét bemutató fest​ménysorozat: a Máté elhivatása, Máté és az angyal és a Máté vértanúsága. 

Pieter Pauwel Rubens (1577-1640) Előkelő flamand polgárcsalád gyermekeként, művelt környezetben nőtt fel. Már ifjúkorában sokat utazott, majd Itáliába ment tanulmányútra, ahol az olasz művészet jelentős alkotásai segítették művészetének fejlődését, többet közülük le is másolt. A tíz éves itáliai tartózkodásból hazatérve már híres és elismert festőként dolgozott. A nagyszámú megrendelésnek csak úgy tudott eleget tenni, hogy tehetséges munkatársakat foglalkoztatott, és gyakran csak a színvázlatot készítette el saját kezűleg. Bármilyen témájú képet kérhettek tőle, könnyedén megtervezte a kompozíciót, lehetett akár portré, akt, mitológiai vagy bibliai történet vagy szerelmi jelenet. Képein gyakran szerepelnek izmos férfiak és gömbölyded, mezítelen nők, akik a rubensi szenvedély és életöröm kifejezői, pl.: Amazanok harca. Hatalmas méretű, sokszereplős festményeit a zsúfolt kompozíció, az izgatott és erőteljes ecsetkezelés, egymásba gabalyodó (gyakran perspektivikus rövidülésben festett), erőteljes, gömbölyded testek, részletgazdag kidolgozás, dinamizmus, meleg színek dominálása.

Diego Velazquez (1599-1660) kezdetben az egyszerű emberek életét bemutató népi jeleneteket, majd mitológiai és történelmi témákat festett. Huszonöt éves korától Madridban élt és IV. Fülöp király udvari festőjeként többnyire a királyi családot és az udvartartás tagjait - előkelő arisztokratákat, udvari bolondokat, törpéket - festette. Festményeiről megismerhetjük a szigorú spanyol etiketthez igazodó személyek szertartásos életét. Velazquez a merev ruhákba burkolt emberek lelkét kereste és a külsőségek bemutatásán túl elsősorban a karakterek kidolgozására és a jellemábrázolásra törekedett. IV. Fülöp király leányáról, Margarita infánsnőről is sok képet festett. Ragyogó színeivel, utánozhatatlan anyagszerű festésmódjával ,valamint naturálisan pontos ábrázolásával kitűnt társai  sorából
A XVII. századi önállósult fiatal Holland Köztársaságnak meg kell vívnia csatáit nem csak a tengerrel, hanem az őket uralmuk alá bevonni készülő angol, francia, spanyol csapatok támadásaitól. Ez a nemzet, amely kezdettől fogva minden nehézség ellenére egyként veszi fel a harcot és védi meg országát, a legnagyobb flottával rendelkezik ebben a században. A holland hajók bejárják az egész világot és élénk kereskedelmi tevékenységet illetve rablógazdálkodást folytatnak. Sok nemesfém drágakő és luxuscikk áramlik be az országba. Ezen javakból csak a nagypolgárok húznak hasznot,míg a nép napi 10-12 órát dolgozik valamilyen posztó készítő manufaktúrában csekély bérért.

Ebben az ellentmondásos korban születnek, alkotnak az általunk is legjobban ismert holland mesterek - Rembrandt, Pieter de Hooch, Frans Hals, Vermeer van Delft. 

A polgári identitás létrehozásához szükség van képekre. A klasszikus nagy bibliai köztémák, melyeket a katolikus egyház rendelt meg, a protestáns Hollandiában a református egyházban kép tilalma miatt nem jöhetett szóba, így a festők figyelmüket a polgári életre terelték. Három műfaj volt rendkívül divatos. A legkeresettebb a csendélet volt, melyet a holland festők tökélyre fejlesztettek. Hentes, kereskedő, kocsmáros stb. házaiban, üzleteiben ott lógtak a falon a csendéletek, étvágy és figyelemfeketés céljából is. Az egyszerűbb emberek is szívesen vásároltak képeket, ezzel a cselekedetükkel fellendítették, létrehozták a műkereskedelmet, megélhetést biztosítva sok kicsi és nagy mesternek. A második elterjedt műfaj a csoportkép volt. Félalakos, vagy egészalakos képek, melyeknél a megrendelők elvárása az volt, hogy mindenki azonosan hangsúlyos legyen a képen. A harmadik műfajban a polgári élet bensőséges jeleneteit (zsánerkép) és az életformához kapcsolódó tárgyakat, szobabelsőket (enteriőr) ábrázoltak. 

A rendkívül sok kiváló művész közül talán a legkiemelkedőbb Rembrandt van Rijn (1606-1669) volt. Szülei tanítatják. Élete teli sikerekkel és rendkívüli tragédiákkal, elismeréssel, és nélkülözéssel. Hamar népszerűvé válik. Módos polgárok és hercegek vásárolnak tőle, elsősorban portrékat és bibliai jeleneteket. Amsterdamban nagy házat vásárol, melyet 6 év alatt vállal, hogy kifizet. 1632-ben harminc képet fest /Passio-ciklus, Dr Tulp portréja …/ 1634-ben feleségül vesz egy gazdag patríciuslányt Saskiát, kivel boldog házasságban él. Bensőséges, visszafogottan érzelmes képek szólnak feleségéről. 1642-ben Saskia meghal, mellyel kezdetét veszi válságos élete. A megrendelések és sikeres tanítványi háttér ellenére csődbe megy. Zsidó barátai fogadják be.1660-tól és élettársa Hendrickje Stoffels és közös fiuk:Titus révén, akik műkereskedelemmel foglakoztatják az idősödő mestert, zavartalan alkotói évek jutnak osztályrészül. Zárkózottan, de nem elszigetelten él élt, s számos megbízást kapott művelt barátaitól és műveit kedvelő műgyűjtőktől. Életműve és művészi pályája a személyes tragédiák ellenére töretlen és utolérhetetlen. Kortársaitól eltérően Rembrandt sosem járt Itáliában így nem tanulmányozhatta kortársait. Caravaggio-hoz hasonlóan a fény mestere. De még a reflektorszerű fényhasználattal drámai erővel ruházza fel Caravaggio figuráit, addig Rembrandt művészetében a fény Isten áldó fénye, mely az alakokra rávetül, visszaverődik, vagy belőlük sugárzódik. Legjelentősebb témái szakrális, biblikus témák. Sajátos mély vallásosságra utalnak ezek a képek.  Mesterien bánik a fény-árnyék kontrasztokkal, melyet nem csupán a festészetében, hanem grafikai munkáságában is változatosan használ. Legelmélyültebb portréfestők egyike, aki önportréin saját változását is tanulmányozta. Könnyedén boldogul a sokalakos lendületes, drámai kompozíciókkal és a meghitt életképekkel is. A rézmetszet és rézkarc technika megújítója. Főbb művei még: Tékozló fiú, A zsidó menyasszony, Sámson megvakítása, Máté meghívása, Éjjeli őrjárat, Homérosz.

Johannes Vermeer (1632-1675) Delft város egyik legkiemelkedőbb művésze. 

Vermeer figyelmét is a többiekhez hasonlóan a polgári életforma ragadta meg. Különös érdeklődést tanúsított az egyszerű nép alakjai iránt (Tejet öntő szolgáló). Vermeer nagysága és művészetének szépsége talán abban áll, ahogyan a naturalista törekvésével; tiszta színeivel; ragyogó fénnyel átjárt szobákon, tárgyakon, arcokon keresztül valamilyen időn túli állapotba repíti a szemlélőt. Az enteriőrök világa, aprólékosan kiszámított rendje, a tárgyak és ember kapcsolata, egysége sok esetben a csönd által a fény segítségével jön létre. A harmónia, a szórt fények, a polgári idillt idézik, olyat melyben elidőzhetünk, de nyugalmát megtörnünk nem szabad. Vermeer képeivel szemlélődésre hív. Tapintat, tisztaság, báj, ahogyan szemléli a nőiesség örökérvényű jeleit és tulajdonságait. Kifinomult művészete nem szolgálta ki a kor ízlését, és elvárásait - bár számos rendkívül ügyes festő dolgozott ilyen aprólékos munkával képein,- így állandó egzisztenciális bizonytalanság mellett képei adóságainak törlesztésére hentesek, pékek, kofák tulajdonába kerültek. Katolikus érzületét és családja iránti szeretetét egész életében megőrizte. Delft látképe és utcarészletén kívül nincs az életműben külső teret felidéző kép. Művészetében használta a camera obscurát, mely segítségével tökéletesen leképezte a belső tér viszonyait.

Legjelentősebb alkotásai: Műterem, Levelet olvasó nő, Csipkeverők, Tejet öntő szolgáló, Turbános nő.

9.

a.) Mutassa be Hild József munkásságán keresztül a klasszicista építészet törekvéseit!

b.) Elemezze Ilja Repin: Hajóvontatók a Volgán c. festményét!

c.) Mi a különbség az AL FRESCO és az AL SECCO között?
Magyarország klasszicista építészete

Magyarországon a polgári átalakulásért, az ipar és a kereskedelem szabadságáért folytatott harc egybefonódott az ország függetlenségéért a gyarmati elnyomás ellen vívott harccal. Vezetője nem a polgárság volt, hanem elsősorban a köznemesség. A magyar klasszicizmus ennek a gazdasági és politikai kényszerből haladóvá lett, de ugyanakkor a nemesi kiváltságaihoz is ragaszkodó birtokos rétegnek a stílusa.

Legjellegzetesebb alkotásai a közigazgatás és a fellendülő politikai élet vidéki központjaiban épített megyeházák. Ekkor keletkezett többek között a pesti, székesfehérvári, makói és a szekszárdi megyeháza. A birtokközpontokban - főként a Dunántúlon - számos főúri kastély épül. A nagy alkotások hatására az új stílus válik uralkodóvá a köznemesi építkezéseken, s a falusi udvarházak, a kúriák példáját követve átveszi a népi építészet is.

Budapest kiépülés

A klasszicista építészet az országos átlagot jelentőségében messze meghaladó munkaterülethez a fővárosban jutott. Pest-Buda, de különösen Pest a gazdasági élet, a politikai küzdelem, az öntudatosító nemzeti kultúra lendületesen fejlődő központja volt. A középítkezés jelentős emlékei a budapesti Lánchíd és az Alagút. Megvalósításuk mindenekelőtt Széchenyi István érdeme (a tervezője angol mérnök William Tierney Clark, volt a Lánchíd kivitelező mestere, névrokona Adam Clark). A nagyarányú építkezéseket a műértő és művészetpártoló József nádor intézkedésére az 1808-ban megalakult Szépítési Bizottság irányította. Kidolgozták Pest rendezési tervét s a betartását biztosító építési szabályzatot. Csak olyan terv kerülhetett kivitelre, melyet a bizottság ülésein megtárgyalt és jóváhagyott. Az egyházi megbízások részaránya az előző korszakhoz viszonyítva csökkent, de azért épült a klasszicizmus idején is néhány nagyszabású székesegyház s több jelentős templom. Új típusú feladatot jelentettek a reformált egyházak templomai. Ezek építésére II. József 1781-ben kiadott türelmi rendelete után most nyílt lehetőség. Klasszicista építészetünk kiemelkedő mesterei Péchy Mihály, Pollack Mihály, Hild József és ifj. Zitterbarth Mátyás.

A stílus jellemzői: 

· Egyszerűség, hűvös nyugalom, mellérendelés és, áttekinthetőség; tömbszerű zártság, görögös külső és római belső egyesítése, kötelező a szimmetria; 

· Új anyagok használata; gyakori teherhordó szerkezet az öntöttvas. 

· Portikusz: a homlokzat elé kiugratott, lépcsőzettel megemelt, timpanonnal záródó nyílt oszlopcsarnok (fióktetővel kapcsolódik). Az épület főtengelyének kiemelésére alkalmazták. 

· Nyílások: vízszintes vagy félkörös záródásúak, keretezésük egyszerű. 

· Övpárkányok: az emeleteket egymástól elválasztó, a homlokzatokon végigfutó párkányok, a vízszintes tagolást hangsúlyozzák. 

· A homlokzatképzésben a barokk rendszereket veszik át: lábazatszerű földszint, emeleteket átfogó, lizénás tagolás, egy síkban tartott felületalakítás, a szimmetria hangsúlyozása

Hild József:
Eger, Székesegyház. 1831-tõ1 1839-ig épült. A térszervezés jellege szerint az alaprajza centralizáló. Tambúros kupolával kiemelt középteréhez a tengelyben lapos kupolával fedett, négyzetes térszakaszok, kétoldalról pedig harántdongával fedett, rövid keresztszárak csatlakoznak. Ezt a megnyújtott görögkereszt alakú tércsoportot bővíti tovább az előcsarnok, a négyszögű szentély és a keresztszárak közeit kitöltő, a főtértől oszlopokkal elválasztott négy oldalkápolna. A tiszta rendszerben felépített, jól áttekinthető belső tér kissé rideg hatású. A tömegforma pontosan követi a tér tagolását, a külső megjelenés emiatt nem elég összefogott. A főhomlokzatra hárul a feladat, hogy egységesebb alakításával ellensúlyozza a tömeg bontottságát. Uralkodó motívuma a korintuszi oszlopokkal képzett, monumentális portikusz, melyhez pihenőkkel megszakított, ünnepélyes lépcsőzet vezet. A portikusz fölött szobrokkal díszített, súlyos attika emelkedik. 

Esztergom: székesegyház. A román-kor Szt. Adalbert székesegyház helyén 1822-tõl Kühnel Pál tervei szerint kezdték építeni. A munka vezetője s a közben végrehajtott változtatások révén tekintélyes részben a tervezője is Kühnel unokaöccse, Packh János volt. A falkoronáig ő építette fel a templomot. Packh halála után, 1839-tõl Hild vette át az irányítást. Módosított a terveken. Egységesebb formába zárva összefogta a tömeget, megnövelte a kupolát s átalakította a főhomlokzatot.

 A lenyűgözően nagyszabású tér s a tömb szerűvé záruló tömeg összhatását a kupola határozza meg. Annak központosító vonzása egységesíti az enteriőrt, s hatalmas méreteivel az uralkodik kívül is az épület fölött. A tömeghatásban játszott szerepét a tambúr oszlopgyűrűje fokozza hangsúlyossá. A főhomlokzat a templom teljes szélességét elfoglaló, nyolcoszlopos, korintuszi stílusú portikusz. Kétoldalról - kis összekötő szárnyakkal egy-egy harangtorony kapcsolódik.

A klasszicizmus egyházi építészetének jellemző alkotásai a kör alaprajzú rotundák. Hazánkban két legszebb emléke a szilvásváradi református templom és az esztergomi Szt. Anna templom. Építésük az előbbiekben tárgyalt mesterek munkásságához kapcsolódik.
10.

a.)Mutassa be a magyar nemzeti romantikus festészetet Madarász Viktor és Székely Bertalan 
munkásságán keresztül!
b.) Elemezze (hasonlítsa össze) Marc Rhotko: Vörös, narancs, okker és lila, valamint Jackson Pollock: No8 című festményét!

c.) Ismertesse az üvegablak-festészet technikáját!

Magyar nemzeti festészet kibontakozása.

A XVIII. – XIX. század fordulóját a késő barokk és romantikus festészet jellemzi. A magyar festészet sajátos útja, hogy nincsenek tradicionális iskolái. Ez elsősorban Magyarország elszigeteltségnek, a politikai önállótlanságának eredménye. Az egyre erősödő nemzeti mozgalomnak köszönhető, hogy a századfordulón megjelennek a valódi hazai művészek, létrejön a sajátos magyar festészet legfontosabb jegyei. Sajátos helyzetünknek köszönhető (nincs festőakadémiánk, tradicionális stílusunk), hogy a század elején művészeink nagy része műkedvelő szerény iskolázottságú, sokszor középszerű alkotó. A nemzeti mozgalom a század közepére új lendületet ad a magyar történelmi táblaképfestészetnek, melyek akadémikus előadásmódjukkal a nemzeti romantika irányzatához kötődnek. Ennek a korszaknak a legkiemelkedőbb alakja: Barabás Miklós (1810-1896, akinek sikerült a társadalmat valóban megnyerni. /Elsőként megélt festészetéből./ Bécs, Olaszország, és angol akvarell festészet tanulmányozása után 1835-től letelepedik Pesten. Főként arcképfestészetével és metszeteivel válik népszerűvé. Metszetein megjelenik a magyar politikai elit. Népszerűsítő országházi litográfiáival az első sajtó „fotósnak” is tekinthetjük. Művészete nagyban hozzájárul a nemzeti törekvések népszerűsítéséhez.  Portréi bensőséges hangulatú, gondos kidolgozású, idealizáló dekoratív jellegű portrék. Tájképein élethűen, de emelkedett hangvétellel mutatja be az alföldi tájat. Életét  naplóján keresztül is jobban megismerhetjük. Főbb művei: Vörösmarty Mihály 1836, Batthany Lajos 1840, Vásárra menő nomád család 1844, Lánchíd alapkőletétel 1864, Bittó Istvánné arcképe 1874  

A magyar művészetet a 48-as eszmék kötik össze a századforduló világával. A legjelentősebb művészek Bécsben, Párizsban, Münchenben tanulnak. A kiegyezésig már kialakultak a hazai festészet gazdag összképének különböző áramlatai. Sok tekintetben továbbél a Barabással együtt induló, finoman érzelmes, az élet bensőségét tükröző felfogás a hozzá illő tárgyválasztással, valamint a történelmi tárgyú képek előszeretete. Amíg amazokban az élet teljességének bemutatására törekednek, a polgári ízlésnek megfelelően inkább óvakodva mint keresve a szenvedély és a dráma megrázó elemeit, addig a történelmi tárgyú képek asszociációk felkeltésével, a dicső múltra célozva, az önfeláldozó hazafiságot, a nemzet önállóságának dicső jeleneteit állítják mintakép gyanánt a kortársak elé. E festményeken csakúgy szerepelnek tragikus összeütközések és drámák, mint súlyos gondolati tartalommal gazdagított, az életkép kereteit szinte szétrobbantó művek. A hazafias érzés birtokba veszi a tájképet is, mindinkább a hazai tájakat, sőt a korszerű új alakulások felé fordul az érdeklődés.  

· Madarász Viktor (1830-1917) Tevékeny nemzeti identitású festőnk, aki maga is részt vesz a szabadságharcban, majd elszenvedi a megtorlást is. Bécsben, majd Párizsban tanul. Részt vesz a párizsi szalonok kiállításán. Művészete a történelmi romantikus festészet és a szimbolizmus irányzatából merít a korszak elfogadott stílusában. Képei balladaszerű előadásmódját még a párizsi Salon is nagydíjjal jutalmazza (Hunyadi László siratása 1869). Későbbi munkáiban a lendületséget sokszor oldja meg bravúros világításeffektusokkal. Az egyik legelmélyültebb arcképfestő. Munkáit jellemzi a sajátos magyar életérzésből fakadó fojtott, izgatott hangulat. Ez természetesen nem felel meg a magyar társadalom nyárspolgári ízlésének, ezért nem talál megértésre. Főbb művei: Dobozi Mihály és hitvese 1861, Zrínyi és Frangepán a bécsújhelyi börtönben 1864,
· Székely Bertalan (1835-1910) Kolozsvári nemesi családból származik. Nagy műveltséggel rendelkező a nemzet helyzetét jól látó és féltő hazafi, kiben él a festői elhivatottság, kiegyensúlyozott erkölcsi érzék és az állandó továbbmunkálgatás megújító ereje. Az egyik legjelentősebb, társtalan, problémákkal vívódó festőnk. Képeit átjárja a nemesség, harmónia és egyensúly keresése. Sajnos a korszak nem ilyen. Kettős életeszménye az önnevelés és a tanítás. Nagy vágyát, hogy a Képzőművészeti Főiskola tanára lehessen, nem érhette el, helyette az alsóbb fokú Mintarajziskola tanára, majd igazgatója lett. Gazdag munkássága, nagy rajzi- és írásbeli hagyatéka ellenére művészete nem eléggé értékelt, noha fontossága minduntalan megmutatkozik. 1860-ban erdélyi vándorfestő évek után Münchenbe megy. Ekkor készült önarcképét lendületes ecsetkezelés, szenvedélyesség és sugárzó öntudat jellemzi. Ebből az időkből való II. Lajos holtestének megtalálása /1860/ című képe, melyben patetikus, drámai hangvételt vesz.  1864-től Pesten él. 1867-ben festi legszínpadiasabb, szenvedélyes színkezelésű, drámai erejű művét az Egri nők-et. Későbbi munkásságát jellemzik a monumentális faliképek és a fojtott, fülledt hangulatú életképek, történelmi képek. Műveiben mindenkor magas szintű megoldásra törekszik, és torzóban maradt életműve ellenére egyike a hazai festészet legfontosabb alakjainak. Művei összegző alkotások a Munkácsi előtti korszakról.  Főbb művei: Önarckép 1860, Kisfiú vajas kenyérrel 1875, Szt Ferenc stigmatizációja (Mátyás templom), Zrínyi kirohanása 1879-85,
11.
a.)Jellemezze a realista festészet főbb törekvéseit! Miként érhető 

tetten Munkácsy Mihály művészetében ez a stílus?

b.) Elemezze Kondor Béla: Pléh Krisztus c festményét!

c.) Mi a fotogram?

A REALIZMUS

Az 1850-1870 közötti két évtized a realizmus diadalának a korszaka. A XIX. századi festészeti realizmus párhuzamosan fejlődött a realista irodalommal. Amíg irodalomban Stendhal és Balzac a festészetben a barbizoni nemzedék Courbet és Corot a legjelentősebb képviselők, a század második felében kialakul egy másik nemzedék, mely a naturalizmus és a szatírizmus irányába is elmozdul úgy mint Daumier grafikái, vagy Millet paraszti társadalmat bemutató alkotásai. A realizmus fő célkitűzése, hogy a valóságot szépítés nélkül ragadja meg egyfajta kritikai légkört teremtve meg. A kritikai realizmus tárgyilagos és érdeklődik az apróbb részletek iránt is. Igyekszik feltárni a történés lehetséges okait és következményeit. Courbet életművében a realizmus új vonása, hogy az élet valamennyi jelenségét megörökítésre méltónak tartja, nem ismer fontos vagy kevésbé fontos témákat. Parasztasszonyok, sokszor megbotránkozást keltő női aktok, erotikus képek, állatok, vadászjelenetek egyaránt megtalálhatók. 
Barbizon:

A barbizoniak ereje a frázis és sablon nélküli, egyszerű természetlátás volt. Ha szélesebb horizontú tájat vagy erdők, ligetek meghitt, intim részletét ábrázolták is, csupán a szemükre és érzelmeikre támaszkodtak, és egyforma fontosságot tulajdonítottak minden apró részletnek. Éppúgy lefestésre méltónak ítélték a zsombékos nádast, mint a magányos fákat, az erdei kunyhókat, a legelőket, a legelésző állatokat. Színeik túlnyomórészt borongósak, gyakran vonták be képeiket szürkés, barnás fátyollal, ragaszkodtak a tónusfestéshez. A plein air problémája, a napfény megjelenítésének festői feladata inkább csak megcsendült művészetükben, a reflexes festésig nem jutottak el. A részletek festői értékét gyakran többre becsülték a kép egész megoldásánál.. A részletszépségek iránti fogékonyságuk  páratlan; felfedezték és megörökítették, hogy néhány maroknyi fűcsomónak, göröngynek, bokornak is lehet festői szépsége. Módszerük a látványnak részleteiben való, alapos szemügyrevétele, tehát az "observation", a "megfigyelés", ami az ötvenes években a tudomány és az irodalom jelszavává is vált.

· Munkácsy Mihály (1844-1900). Festészetében legnagyszerűbben ötvöződik a kritikai realizmus és a népi- nemzeti felfogás. Munkássága ötvözi a hazai hagyományokat a müncheni és párizsi iskolák tanításaival. Sikerességét drámai festői előadásmódjával, színek szépségeivel és jellegzetes emberábrázolásaival érte el. Az első nemzetközileg is elismert magyar festőnk. Árva gyermek. Nagybátyja szigorúan nevelte. Asztalos inasnak tanítatja. Ezek az évek megismertetik vele a szegények szenvedéseit és sajátos nemzeti sorsunkat. Tanulmányait Bécsben, Münchenben, majd Párizsban folytatja. Itt ismerkedik meg Courbet realizmusával. Fiatalkori alkotásai életképek. A 48-as tematikába illeszthetők a Regélő honvéd, és a Búsuló betyár című képek, melyeken még érződik a kompozíciós és figurális bizonytalanságok. 1869 Düsseldorfban készül el az Ásító inas című műve. 1870-ben a Siralomház óriási sikert hozott számára, melyre lelkileg nem volt felkészülve. A siker eredménye az egész életét átjáró, az elismertség súlyából és felelőségéből fakadó szorongás. A kép sűrített előadásmódja, mely a szenvedés, tragikum fojtott drámaiságát a borongós világítás segítségével tárja elénk a realista festészet egyik nagy alkotásává emelte. 1871-től végleg letelepedik Párizsban. Ekkor keletkezett a Zálogház, és a Tépéscsinálók és a kétalkos képei: Köpülő asszony, Búcsúzkodás a szavak és mozdulatok nélküliség festői kifejezése. Paál Lászlóval Barbizonba megy, hogy tájképeket fessen. Barbizonban örül a festői szabadságnak és képein megjelennek az áttetsző könnyed színek. /Rőzsehordó/. A kor elvárása, népszerűsége és felesége unszolása visszacsábítja a monumentális alakos művekhez. /1896. Ecce Homo/ Kelendő szalonképein nyoma sincs a pátosznak. Ekkor keletkeznek a Műteremben, Sztrájk és Honfoglalás című képei. Utóbbiban sikertelenül próbálkozik a történelmi festészet ünnepélyességének visszaállításával. Jelentősek a vázlatok és részlettanulmányok melyekkel az impresszionizmus közelébe jut, de dekadens marad. Ezek a művei hatnak majd az alföldi festőkre. 1900-ban betegségének és szorongó alkatának következtében megbolondul, majd meg is hal.

12.

a.) Foglalja össze az impresszionizmus és a posztimpresszionizmus lényegét néhány jellegzetes alkotó munkásságán keresztül!

b.) Elemezze Gilbert and Georg: Az éneklő szobor című alkotását!
c.) Mi a kollázs és a montázs közti különbség?

Impresszionizmus 1870-1886

A festészetben ekkor játszódott le a modern művészet első jelentős forradalma, az impresszionizmus. Vezéralakjai franciák voltak: kezdeményező nagy mestere Édouard Manett, legjellegzetesebb képviselője Claude Monet. Meggyőződésük szerint a festészet kizárólagos feladata az, hogy minden hozzátétel nélkül magát a látványt, az érzéki benyomást - impressziót - rögzítse. A fénytől függően minduntalan változó természet, a mindennapi élet múló pillanatait akarták megragadni. Ennek érdekében kidolgoztak egy sajátos festéstechnikát. A vásznon apró tiszta színfoltokat raktak egymás mellé. Megfelelő távolságról nézve az egymással kölcsönhatásba lépő színfoltok optikailag keverednek, a szemlélőben váltják ki a kívánt szín-benyomást. Az impresszionisták a dolgokat úgy ábrázolták, ahogy az adott pillanatban látták, a tárgyak színeinél nem törődtek a tudott színnel, hanem csak a pillanatnyi látványélmény vezette ecsetjüket. Ezért hiába tudták például, hogy az emberi arc színe rózsaszín, magától értetődően ráfestettek zöld reflexeket, a fehér ruhára pedig kékeket, ha az atmoszféra rezgése, a napfény színeket bontó hatása az adott pillanatban igazolta e reflexeket. A kritika és a közönség gúnyolta is őket érte, hiszen az ő szemüket rabságban tartotta még seregnyi látáskonvenció, nem merték a tudott és megszokott ábrázolásbeli szkémákkal szembehelyezni a prekoncepció nélküli, tiszta látvány igazát. A festők ezzel érték el, hogy képeiknek a valóság élményét adó légtere van. Ezt a technikát fejlesztette tovább az impresszionizmus késői változata, a Georges Seurat munkásságában kibontakozó, a képet szinte tudományos pontossággal megszerkesztő pointilizmus.

Az impresszionistákat a saját korukban a közvélemény nem sokra becsülte. Kiállításaik inkább botránkozást keltettek. Elismerésben a többnyire történeti témákat feldolgozó, az itáliai reneszánsz nagy mestereinek példáját követő akadémikus festészet részesült. Hasonló jellegű kettősség megfigyelhető az építészetben is. Az impresszionisták első kiállítása /1874/ botránykővé, a vicclapok csemegéjévé vált. Ekkor kapta a csoport az impresszionista elnevezést, amelynek forrása Monet 1872-es képének címe: "Impresszió, a felkelő nap". Az 1876-ban rendezett második bemutatkozás, ha lehet, még nagyobb vihart keltett. A közvélemény csak a 80-as évektől kezdve békült meg az impresszionistákkal, amikor már újabb, formailag még merészebb csoportok borzolták a konzervatív kedélyeket. Az impresszionista csoport nyolc együttes kiállítást rendezett, az utolsót 1886-ban.

A PLEIN-AIR TÖREKVESEK ÉS AZ IMPRESSZIONIZMUS ELŐZMÉNYEI

Manet által kijelölt út

Az 1860-as évtized iskolateremtő mestere Édouard Manett. Manet korai festményei, sőt még a konzervatív ízlés és a kispolgári prüdéria dühét kiváltó két fő műve, a "Reggeli a szabadban" és az "Olympia" korántsem minősíthető impresszionistának. Műveinek forrása a klasszikus művészet - mégis forradalmian újak, új festői korszak nyitányát jelentették. Manet képeiben ugyanis szakított a romantikus, a realista, a tradicionálisan figuratív képértelmezéssel, festményein a téma elveszítette a jelentőségét, a motívumok csupán képépítő szerepet játszottak, pusztán plasztikai, vizuális jelentést tolmácsoltak. A kép nem akart érzelmet ébreszteni, mellékessé vált az ábrázolási funkció, nincs benne kritikai tendencia, szimbolikus célzás, hanem csak formai viszonylatok rendje, plasztikai jelek önelvű rendszere. Leegyszerűsítve l'art pour l'art-nak nevezik e jelenséget, pedig nemcsak arról van szó, hogy a művészet nem akar rajta túli erőket szolgálni, pusztán önmagáért van, hanem Manet felfedezte, hogy a vizuális, plasztikai jeleknek megvan a saját világa, az önmagában is megálló rendje. Az értelem és az érzelem rendje mellett létezik tehát a "szem logikája" is.

Claude Monet, akinek első tanítómestere Boudin volt, a szabadban való festés legkövetkezetesebb híve maradt kortársai közt. Igazi "impresszionista", közvetve névadója is az irányzatnak. A fény, a szín és azok atmoszferikus kapcsolata foglalkoztatta, így vált legfőbb témájává a táj, a tenger, a folyópartok.

A nagyváros festői gazdagsága

Manet, Monet és Degas csakhamar felfedezték a mindinkább világvárossá növekvő Párizs festői gazdagságát, a nagyváros új varázsát. Manet 1862-es festménye, a "Zene a Tuileriák kertjében" volt a nagyvárosi élet mindennapjait rögzítő képek nyitánya, melyet csakhamar követtek Degas lóverseny- és balettképei, Monet, majd Pissarro párizsi látképei. Felfedezték Párizst, a boulevardok lüktetését, a környékbeli séta- és kirándulóhelyeket. A nagyváros mint festői motívum az impresszionizmus vívmánya.

Japán művészet hatása

1854-től kezdődtek a francia-japán kereskedelmi kapcsolatok, ekkor jutottak el Párizsba, először áruk borító papírjaként a japán fametszetek. A japán fametszet megismerése revelációként hatottAz impresszionisták még elsősorban az újszerű természetlátást, merész átvágások, feszített térkonstrukció jellemezték. De inspirálta őket a japán fametszők variációs szisztémája, tehát az az eljárás, hogy ugyanarról a témáról több variációt készítettek. 

A fotográfia

Ugyancsak gyorsította az impresszionizmus diadalát a fotográfia fejlődése. Az impresszionisták

saját elveik igazolását látták a fotográfiában. Elsősorban a pillanatfelvétel lehetősége, a dekompozíció, a dolgok újszerű rögzítése foglalkoztatta őket, és e munkájukban rokon momentumnak érezték, hogy a fotó is a pillanatfelvételre koncentrál.

A POSZTIMPRESSZIONIZMUS 1880-1905
A megváltozott világkép, világnézeti válság

Ezekben az években vált általánossá a világnézeti válság, a pozitivizmus pragmatizmusa ugyanis alkalmatlan volt a kor emberi, etikai és filozófiai kérdéseinek a megválaszolására. Ekkor terjedtek el Schopenhauer tanai, virágzott Nietzsche mítoszt kereső filozófiája, született meg az életfilozófia, és terjedtek el a különféle okkultista, teozófiai tanok, ekkor hódított tért Európában is a buddhizmus, pótlékaként a széthullt világképnek.

A világnézeti válságból fakadt, hogy a századfordulókor mind nagyobb szerepet játszott az elszigetelt, magára maradt ember lelkivilágának művészi kivetítése. Dosztojevszkij, majd Rilke és a skandináv drámaírók, Ibsen, Strindberg neve jelzi az európai irodalom nagy fordulatát az objektív leírástól a lelki mélyréteg kutatása felé. 

A szín útja: a divizionizmus
A divizionista mozgalom teoretikus festője, Paul Signac (1863-1935) és tulajdonképpeni megindítója
 Georges Seurat (1859-1891).   Céljuk mindenekelőtt a színeknek az elemeire való bontása. Hogy ezt a kis festékpöttyökre bontás segítségével érték el, az csupán technikai kérdés.

Az impresszionizmus a benyomás, a pillanat, a prekoncepció-nélküliség művészete volt, mindenfajta tudományosság pedig már szilárd elveket követel. Az impresszionista fénybontást elfogadták alapelvnek: ők is az atmoszféra játékának a kutatói. Ám ezt tudományos alapokra kívánták helyezni. Ezért Seurat és Signac elmélyülten tanulmányozta a korabeli optikai tanításokat (különösen Delacroix-ot), színelméleteket pl. a szimultán kontraszt elvét (egyidejű ellentéte. Apró festékpöttyöket (point) tettek egymás mellé, mégpedig nem csupán egy meghatározott szín bontásából adódó pöttyöket, hanem keverték őket a kiegészítő színük festékpöttyeivel. A szem recehártyáján e különféle színingerek keveredtek, felidézték a tárgy, a természeti motívum illúzióját, és ugyanakkor vibráló színizgalmat is ébresztettek. E jelenséget - elhatárolván a palettán való keveréstől - optikai keverésnek nevezték. Céljuk mindezzel a fény és a szín maximális intenzitásának elérése volt.

A forma és kompozíció útja

Paul Cézanne (1839-1906) a 80-as évektől kezdve az impresszionizmus elvének egyik legkövetkezetesebb meghaladója. Cézanne Aix-en-Provence-ban született, apja bankár volt, neki köszönhette, hogy a festészetnek élhetett. Cézanne elfogadta az impresszionizmus festői vívmányait, a szeme sosem elégedett meg a dolgok felületével, mindig kereste a felszín mögött rejtőzködőt. Míg az impresszionizmus feloldotta a tárgyak masszivitását, Ő mindent látvánnyá változtatott, és ragaszkodott a dolgok tömegéhez, súlyához. Cézanne nagy élménye a dolgok közötti kohézió, a tárgyak és a tér egymásba láncoltsága volt.

A modellálást nála - mint ahogy saját maga határozta meg - a modulálás váltotta fel. E modulációs sor belső rendjét a "szem logikájával”, látásélményeinek "realizálásával" valósítja meg. Rendkívül érzékeny, minden árnyalatra fogékony látással kereste meg a valőrök viszonylatait, és a színértékek ezernyi fokozatából építette fel festményeinek motívumait. Csendéletein az almák oly tömörek, oly erővel tartja össze őket a belső kohézió, amelyhez hasonlót nemigen találunk a művészettörténelemben. Az impresszionizmus a benyomásra koncentrált, ezért szükségképp nem érdekelte a kompozíció, amely Cézanne festészetében uralkodó tényezővé válik. Mont Sainte-Victoire-sorozatnak a színintenzitása a XX. század első nagy hatású tömörülésének, a "Vadak"-nak az útját egyengette, képei mértani rendje, kompozíciós szigora pedig a kubizmusnak vált az indítójává. Az egyik 1904-ben írt levelében olvasható sorok a kubizmus jelmondatává váltak: ". . .a természetet hengerrel, gömbbel és kúppal kell alakítani, mindent távlatba állítva úgy, hogy a tárgynak vagy vázlatnak valamennyi oldala egy centrális pont felé irányuljon". 

Az indivídum útja

Van Gogh (1853-1890) A művészettörténet egyik legellentmondásosabb, legmagányosabb személyisége.

Környezetével, önmagával, embertársaival sosem találta meg a harmóniát. Volt műkereskedő, préidkátor, hittérítő, és festő. 
1880-tól kezdve a festészetnek szentelte magát. Később az antwerpeni akadémián, ahol többször szembekerült tanáraival, felfedezte a japán metszeteket, többet le is másolt. 1888-ban költözött Arles-ba, itt alakította ki azt a stílust, amely utánozhatatlanul az övé, és itt alkotta remekeit, amelyek nemcsak korának, hanem a festészet egész történetének a fő művei közé tartoznak. Arles-ban közös műteremben dolgozott Gauguinnel, de tragikus mód összekülönböztek, és Gauguin elhagyta. 

Nála a festés elsősorban önmegvalósítás, tragikus emberlátásának, korával pörlekedő profetikus magatartásának a kivetítődése. Művein valami különös gyöngédség jelenik meg, a dolgok iránti bensőséges szeretet, még az olyan egyszerű, más festők számára jelentéktelen dolgok iránt is, mint amilyen egy tál hering vagy néhány agyagkorsó. Szerinte a színek arra hivatottak, hogy érzelmeket fejezzenek ki, s felállította a színek szimbolikus értékének pontos rendjét: a sárga a bizakodás és a szerelem színe, míg a pirossal és a zölddel - saját szavai szerint- "a rettenetes emberi szenvedélyek kifejezésére" törekedett. Van Gogh hallatlan szenvedéllyel próbálta ki a komplementer variációk lehetőségeit, és festette meg a művészettörténelemben szinte páratlanul égő koloritú festményeit. Gauguinnel ellentétben megtartotta az impresszionizmus bontott ecsetkezelését, festékpásztái apró rovátkákként kerültek egymás mellé, és e vonások burjánzásába, körforgásába Van Gogh belevetítette zaklatott lelkivilágának minden tragédiaélményét. A pályája az emberi és az alkotói szenvedés szélsőséges állapotait sűrítette magába. Művészetét az expresszionizmus kiindulópontjának tekinthetjük. Festészetét, nagyságát életében nem ismerték fel.

A rátalálás útja
Paul Gauguin (1848-1903). Gauguin idéista volt, mert a mítoszt, a totális világképet kereste; szimbolista, amikor olyan típusú képeket festett, mint a "Tavasz ébredése" vagy a "Honnan jöttünk, hol vagyunk, hova tartunk?"; szintetikus, mert a művében mind formai, mind tartalmi téren szintetizált, hiszen összefoglaló stílus vágya lebegett előtte, szubjektív, mert fittyet hányva a naturalista természethűségnek vagy akár az impresszionista látványtiszteletnek, motívumai, tárgyai formáját szuverén módon átalakította; végül pedig dekoratív, hiszen tanulmányozta is a dekoratív stílusú egyiptomiakat és a primitíveket. 

az impresszionizmusból indult, majd 1886-tól néhány fiatal társával, Émile

"Szintetizmus”. A színfoltokat erős kontúr fogja körül, hasonlóan a középkori üvegablakok ólomhálózatához vagy a középkori zománcművészet rekeszeihez. A szintetizmus követelménye több volt a pusztán formai céloknál. Egyrészt a vonal és a szín stilizáló egységét jelentette, másrészt utalt a plasztikai forma és a szimbólum egységének a követelményére is. A cél az érzéki szenzáció és a szimbolikus jelentés szintézise volt. Az impresszionizmust túlhaladó, egyszerre érzéki és értelmi világképet kívántak teremteni. Szimbolista festménynek mondhatjuk Gauguin egyik fő művét a "Látomás mise után", mely ugyancsak példázza a színek dekoratív fokozását, a szecessziósan vonagló vonaljátékot, a nagy, dekoratív foltokban való gondolkodást és képépítést. Jóllehet a formák súlyosak, a primitivitás hangsúlyozása már-már barbár jellegű, a súlyosságot azonban nem tömegek hordozzák, hanem síkra transzponált foltok. Gauguin képein a három dimenzió mindjobban síkra redukálódik, és a képépítés sajátos stilizálással fonódik össze.

Hogy Gauguin szemében a szintetizmus csakugyan többet jelentett a puszta formai szintézisnél, azt életútja, művészetének fejlődési iránya is bizonyítja. Míg barátai megmaradtak a síkszerű dekorativitásnál, a stilizáló szintézisnél, ő új, egyetemes érvényű stílust keresett. Gyermekkorától magában hordta a távoli tájak élményét, az egzotikum izgalmát, ezért 1891-ben el is indult, hogy megkeresse azt a világot, amely még szűzien tiszta, egyértelmű, ahol az ember és a táj még ősi egységben él, és ahol élnek még a mítoszok is.
A mítosz utáni nosztalgia a századvég egyik legjellegzetesebb vonása volt, bizonyítja a századvég filozófiája, irodalma és képzőművészete. E vágy hajtotta Gauguint is a déltengeri szigetvilágba. Először Tahitibe, majd a Marquises-szigetekre költözött, és ott alakította ki a totalitás élményét sugárzó, egyetemes igényű stílusát. A maori asszonyokat és a bennszülöttek titokzatos meséit jelenítette meg színgazdag, sommázó rajzú képein, sorozatában megfogalmazta az elveszett Éden utáni vágyat. Lényegében a bretagne-i korszak folytatásáról van szó - de e képek stílusa még összefogottabb, monumentálisabb, az egyiptomi freskók szűkszavúságával rokon. Ilyenek Tahitiben készített faragványai, fametszetei is. "Érintkezik e stílus a szecesszióval, lényegében a francia "art nouveau legnagyszerűbb gyümölcse – de a stilizáláson túllép Gauguin stílusteremtő ereje. Freskószerű, monumentális nyugalom, tiszta forma, dekoratív szín és vonal varázsos egységbe olvadt művészetében. Nagy vállalkozása pedig, hogy túllépjen Európa határain, és a modern művészet részére asszimilálja a távoli kultúrák művészetét is, új korszak nyitánya. Ő tette lehetővé, hogy majd egy évtized múlva a kubisták és a "Brücke" festői felfedezzék a néger szobrászatot, majd később a modern szobrászat megérthesse a prekolumbián plasztika értékeit. A gauguini lépés hordereje úgyszólván felmérhetetlen. Több volt, mint új stílus keresése, lényegében a művészet ősi funkciójának a felfedezése.

13.

a.) Jellemezze a szecesszió és a szimbolizmus főbb törekvéseit, mondjon

példát hazai és külföldi alkotókra!!

b.) Jellemezze Pablo Picasso: Guernica c. alkotását!

c.) Fotó - technika ismertetése!
Szimbolizmus 

A korszak jellemzése:

Szó jelentése jelkép. Ez a múlt század életérzése, amely művészeti irányként is létrejött. Okokat a megváltozott társadalmi közegben kell keresnünk.

 Lezajlottak a nemzeti felszabadító mozgalmak. A polgárság kiábrándultnak  érezte magát, vezető rétege világméretű imperialista hálót kezdet szőni. Hatalmas méretűvé nőtte ki magát az ipari fejlődés. Létrejönnek a metropoliszok.Hírtelen szakadékká nőnek a társadalmi különbségek. Új fogalom jön létre az elidegenedés.

Törekvések, művészeti teóriák:

· A szimbolikus művész az új élmények keresése során szívesen téved a „tilosba”: a mámor, az erotika, halálvágy, az egzotikum, a misztika, az okkultizmus stb. területére./Edvard Munch, Egon Schiele festészete /

· Gyakran az emberiség végső kérdéseire, emberi mivoltunk lényeges értelmére keresik a választ. Pl. a szerelem és a teremtés. Ilyen Auguste Rodin szobrászata. Rodint nem tudjuk egyértelműen egyik irányhoz sem sorolni

· Felerősödik az „elveszett aranykor” utáni vágyódás, azonban a romantika heves festőisége és a plein-air festészet frissessége helyett, a tudott színek tudatosan bágyadtabbak, hogy kiemeljék az élesen kontúros, szoborszerű alakokat, ugyanakkor hangsúlyozzák az idillisztikusság és az álom jelleget. /Pierre Puvius De Chavannes képei/

· Preraffaelita irányzat, mely visszavágyódik a középkori kézművességhez és festészethez. /Edward Brune-Jones/

Hazánkban: az alföldi festéstők borongós hangulatot sugárzó munkái és látomásos festészetű Gulácsy Lajos, aki saját rögeszméit régmúlt reneszánsz és rokokó figurákban és az általa kitalált álombirodalomban, Na’Conxipanban találta meg. A másik legjelentősebb alak Csontváry Kosztka Tivadar, kinek útjával egy prófétai küldetés valósul meg. Az univerzum rendjét szimbolizáló zodiákus jegyekkel, vízeséseken és órás pannókon keresztül elmerülhetünk  az emberi lét legfontosabb problémáiban és művészetében választ találhatunk kérdéseinkre.
Szecesszió 

A szecesszió olyan forradalmasító szándékú, a művészetet megfiatalító irányzat, amely határozottan szembefordul a historizálás minden válfajával. Arra törekszik, hogy a történeti múlttól elszakadva új, a modern élet lendületét híven kifejező formákat teremtsen, s szabadon áramló formáihoz a növényvilág stilizált motívumait veszi alapul.

Mindenekelőtt az iparművészetben, a tárgyalakításban, a grafikában és a festészetben találta meg sajátos munkaterületét. Az építészetben is gyakran folyamodott az iparművészeti és festészeti elemekhez.

· A szecesszió kerülte a szögben törő, egyenes vonalakat. A geometriai forma szabályossága helyett a természetes növekedés élményét keltő, szabadon áramló formákat kedvelte.

·  Lényege az ornamentika – különösen a vonalasan kígyózó növényi ornamentika – túlburjánzása az ábrázolás rovására, a hallatlan mérvű stilizálás, a homogén, dekoratív színfelületek szinte kizárólagos alkalmazása. Arra törekedett, hogy az alakulóban lévő élet lendületét, a technikai fejlődés hatására mind jobban felgyorsuló jelent közvetítse. De ugyanakkor volt benne valamiféle romantikus szembefordulás a modern világgal.

·  A gyáripar a tömegtermelés ember-nyomorító személytelensége ellen tiltakozott. Vissza kívánat hozni a mechanikusan dolgozó emberek alkotói szabadságát. Hitt abban, hogy az egyéniség teljes értékű kifejtésére lehetőséget nyújtó kézműves munka öröme, az alkotói tevékenységben nyert kielégülés a társadalom bajait is orvosolni tudja.

John Ruskin (1819-1900) teoretikus szerint vissza kell térni a kézművesség középkori szellemiségű megbecsüléséhez. Nem tesz különbséget magas és alkalmazott művészet között, sőt kimondottan érdeme, hogy a mindennapi élet számos területét bevonja az esztétikai alakítás körébe. Újraformálja a lakberendezési és használati tárgyakat, a plakátot, a reklámgrafikát, a nyomtatott betűt, a divatcikkeket stb. A díszítés néhol oly mértékű, hogy már a használat rovásra megy, enne ellenére ebben a mindenre kiterjedő alakítási szándékban kell látnunk a modern design-szemlélet eredetét. Tárgyformálás és iparművészet egyik legnagyobb mestere Henry van de Velde /1863-1957/, Émile Gallé /1846-1904/. Nagyon fontos még a csodálatos lehetőségeket hordozó a képzeletet, illetve organikus formákat megformáló kovácsoltvas művészet. Festészetben az egyik legjelentősebb újító, a plakátművészet megteremtője Henri de Toulouse-Lautrec /1864-1901/. Jelentős az un. Nabis / próféták / csoport. Nagyon jelentős az osztrák Gustav Klimt festői munkássága. Hazánkban Rippl-Rónai József. Építészetben a legfőbb érdeme, hogy megszabadította az építészetet az akadémikussá merevült szabályok kötöttségeitől. Funkcionalitás és a korszerű követelmények előtérbe kerülése mellet, nagy hangsúlyt fektettek a dekorativitásra, néha organikus művészként, úgy bánnak az épülettel, mint az agyaggal. Az alkotók szándéka szerint most minden feladat megismételhetetlenül egyedi volt s megoldása a feltételekhez illően egyéni. Legjelentősebb alkotók Antoni Gaudi /Sp./, Otto Wagner /Osztrák/.

Hazánkban a legjelentősebb építész Lechner Ödön /1845-1914/. Szimmetrikus, kötött komponálású historista jegyet megtartotta, visszanyúlt a népművészeti hagyományokhoz és ebből megalkotta a nemzeti szecessziós díszítő stílust. Színes kerámia burkolat. /Főbb művei az Iparművészeti Múzeum, Földalatti Intézet, Postatakarékpénztár.

14. a.) Mutassa be Ferenczy Károly művészetén keresztül a nagybányai művésztelep művészeti 

tevékenységét!

b.) Elemezze Derkovits Gyula: Három nemzedék c. festményét!

c.) Milyen bronzöntési eljárásokat ismer?

Münchenben a 189O-es évektől kezdve alakult ki a Hollósy-kör, a vezérnek és mesternek elismert művész: Hollósy Simon körül. Ő egy robosztus egyéniség, impulzív alkat és kiváló pedagógus volt, Münchenben az akadémiai oktatási módszertől eltérő, haladó szellemű szabadiskolát tartott fenn. Tanítványaiból és barátaiból verbuválódott a modern magyar művészetben oly fontos szerepet játszó festőkör, a későbbi nagybányaiak társasága.

l896-ban Hollósy S. barátaival és tanítványaival hazajött Münchenből, és megalapította Nagybányán a festőiskolát. Ezek a fiatal művészek lázadtak az akadémiák vaskalapos szelleme ellen, a rutinnal az intuíciót, az érzést és a természet közvetlen megfigyelésének jelszavát helyezték szembe. Lázadtak az itthoni állapotok, a Bneczúr-klikk, a Képzőművészeti Társulat ellen, - de lázadásuk nemcsak a művészeti élet ellen irányult, hanem társadalmi feszültségek is rejlettek benne.

A müncheni Hollósy-kör tagjai között: Réti, Thorma, Csók, Iványi Grünwald voltak a legismertebbek és Lyka Károly festőből műkritikussá és műtörténésszé váló, a nagybányai mozgalom népszerűsítője. E művészek stílusát a naturalista igazodás jellemezte. A gyöngyház -szürke tónusok már az atmoszferikus hatások iránti érdeklődést mutatták. Tanulmányozták a fényt, de ez műtermi fény maradt. A Hollósy-körhöz eljutottak a plein air festés elvei, de ráébredtek, hogy a plein air festéshez ki kell menni a szabadba.

Hollósy S. és Iványi Grünvald Béla megfogalmazták a nagybányai művésztelep célját:
 „A magyar művészet csakis a magyar föld anyatejétől, magyar ég alatt, magyar talajon, a magyar néppel való megújuló érintkezésben izmosodhat, sőt nőhet nagyra, nőhet igazán magyarrá... Ez az ideális cél csak akkor válik valósággá, ha hosszú időn át, éveken keresztül ellenszenvet, közönyt, tudatlanságot, leküzdve, kitartással dolgozunk mellette. „

Ezért elhatározták, hogy Nagybányán nyári művésztelepet alakítanak ki. Itt vett részt az ekkor már számos remekművet magáénak mondható: Ferenczy Károly is. 

A nagybányaiak /1896, „a magyar Barbizon” / mozgalma és stílusa nem volt egységes. Hollósyt és Thormát a művészet társadalmi szerepe izgatta, előtérbe helyezték témakörükben a társadalmi és nemzeti kérdéseket.  A realizmus majd a naturalizmus érdekelte őket. Hatott rájuk Zola és Courbet egyszerű közvetlensége. Fogékonyak voltak a szociális és humánus problémák iránt. A Hollósy út messze áll az impresszionizmus festészetétől, s ez vezet majd a szakításhoz: Hollósy kilép a nagybányaiak köréből. Ferenczy K. pedig csakhamar elsősorban a formai kérdésekre koncentrált. A tiszta látványfestés felé haladt, egy időben közel került az impresszionizmushoz, majd pedig a dekoratív, összefoglaló formaadás vonzotta. Kétségkívül mindinkább a Ferenczy által képviselt irány került előtérbe, és ha a művészettörténet-írás később sajátos nagybányai stílusról beszélt tul.képpen a Ferenczy által meghonosított, a látványhűség és a dekoratív hangsúly harmonikus egységét megteremtő irányt értette ezen.

Hollóssy később szembe került társaival és l9o2-ben szabadiskoláját nyáron nem Nagybányára, hanem Técsőre vitte. Ekkor alakult meg Nagybányán a Ferenczy elveire épülő szabadiskola. 

A nagybányai mozgalom másik nagy bomlasztója a „neósok” jelentkezése volt. Ők Iványi G.B.-val Kecskemétre átköltöztek.

 Frenczy Károly

Ferenczy K. festői útja egységes volt. Jelleme: hűvös és intellektuálisan alkotó volt. Ha voltak is váltások a művészetében, mégis inkább a belső logika folytonossága volt a döntő. Járt Párizsban is, de Münchenben vált igazán festővé. Először joghallgató volt, majd  gazdasági akadémiát végzett. Életének 4 szakaszát különböztette meg monográfusa Ghenthon István. 

Első: Szentendréhez köti l889-l892 között. Néhány nagyobb méretű, jelentős alkotás jelzi e korszak stílus igazodását. (Válás, Kavicsot hajigáló fiúk.) E művekre a „finom naturalizmus” jellemző. Szürkés tónus, visszafogott kolorit, sok finom részlet rögzítése jellemezte e korszak képeit. 

Második korszaka München. Itt megérintette a szecesszió. (Madárdal l893, Archeológia l896)

Harmadik korszaka a Nagybányán töltött idő, sokrétű stílusban. Kezdetben nagy méretű kompozíciók (plein air) érdekelték (Hegyi beszéd), és lírai, poetikus hangvételben festette meg biblikus motívumokkal. (Háromkirályok l898, Józsefet eladják testvérei l9OO).Ugyancsak lírai, poetikus hang, az erdő fényjátékai hatották át a természeti környezet és a benne mozgó figura harmonikus egységét megvalósító képeit: (Esthangulat lovakkal l899, Hazatérő favágók l899) E mellett tanulmányozta a plein air reflexhatásait, a napfény színbontó erejét és eljutott az impresszionizmus elveinek megértéséhez, de nem vált azzá.

A kolorit jobban vonzotta, mint a lényegében fényfestő impresszionistákat. Kialakította a stílusát: „kolorisztikus naturalizmus szintetikus alapon.” Konkrét természetfigyelés jellemezte e stílust, figyelembe vette a napfény színmódosító hatását, de nem bontotta, hanem összevonta a színeket, a dekorativitás szellemében sommázott. (Ide „vágó” képei: Október 19O3, Márciusi est l9O2.)

15.
a.) Melyek a kubizmus, expresszionizmus főbb törekvései?

b.) Elemezze az egri minorita templomot!

c.) Mi a batikolás?

Németországban EXPRESSZIONISTA MOZGALOM

A "Vadak" mozgalmának németországi kisugárzása volt a "Die Brücke" (A Híd), amely, mint a neve is

jelzi, a Rajnán túli törekvésekhez akarta kapcsolni a német festészetet. A csoportot Drezdában 1905-ben alakítja Ernst-Ludwig Kirchner (1880-1938), Erich Heckel, Karl Schmidt-Rottluf (1884-) és Fritz Bleyl négy fiatal  építészhallgató, melyet az expresszionizmus alap irányzatának tartunk. Hitük szerint a művészet elsődleges feladata a véleményt, állásfoglalást tükröző érzelmek közvetlen kifejezése (az expresszió). Ehhez az eredeti hivatásához akarták a festészetet visszavezetni. Átvették a Vadak színkultuszát, ők is a fokozott erejű, harsogó színmegoldást választották, bár műveik szelleme mégis inkább a szecesszió, különösen Munch művészetével rokon. Morális, politikai kérdések foglalkoztatják őket, képeiket gyakran erotika is jellemzi. Irodalmias mondanivalójukat jobban ki is tudták fejezni grafikai munkásságukban; ők a modern német fametszetművészet megteremtői. Hatott rájuk a kubizmus is, egy ideig a kubizmus és a "Vadak" művészete közti egységet próbálták megteremteni. Festészetüket nem is lehet csak a színnek vagy a vonalnak autonóm életéből, sajátos esztétikai értékéből megérteni, náluk nem vált lényegtelenné a társadalmi vagy humánus tartalom és ennek megfelelően a téma sem.

A német expresszionizmus később szerveződő müncheni csoportja, a „Blauer Reiter” / Kék lovas / csoport szintén azt tűzte célul maga elé, hogy megtisztítsa a művészetet a hozzá nem tartozó, járulékos elemektől.

Franz Marc ennek a csoportnak emblémája is lehetne A kék ló /1911/ című festményével. Marc az állatok világába a civilizáció során levesztett ártatlanságot és természetközelséget vetítette bele. Tanulmányozta az afrikai törzsek festészetét is. A színeknek szimbolikus jelentést tulajdonított, így a kéknek tiszta szellemi energiát, mely a fiatal ló alakjában még a töretlen testi erővel párosul.

 Paul Klee a gyermekrajzok ábrázolásmódját vette alapul, s abból kiindulva fejlesztette ki sajátosan egyéni stílusát.

A "Kék lovas" csoport legnagyobb hatású alakja, az orosz származású Vaszilij Kandinsky pedig teljesen lemondott a tárgyi ábrázolásról. Megszületik a nonfigurativizmus. A tárgyi világtól független, elvont színfoltokkal motiválta a felületet. A szavakban pontosan meg nem fogalmazott, "formátlan" érzelmeket fejezte ki, s ezzel a különböző változatokban napjainkig élő irányzat, az absztrakt expresszionizmus elindítója lett. Az 1912-ben megjelent könyvében / A szellemiről a művészetben./ kifejti: a színek és a formák a maguk tisztaságában, anélkül, hogy a környező világ látható jelenségeire hasonlítanának, képesek érzelmek és szellemi tartalmak kifejezésére, egy önmagában megálló képi rend létrehozására. Pl. mint a zene. Kísérletet tesz a zenei struktúrák festészetbe való átültetésével.

 A KUBIZMUS ÉS FEJLŐDÉSE

A stílus jellemzése

 A kubizmus új plasztikai nyelvet próbált teremteni, s szakított a reneszánsz óta a képzőművészetben uralkodó empirikus látványszerűséggel; elvetette a képzőművészet atmoszférikus problémáit. Azt vallotta, hogy a festészetnek nem látott valóság festői utánzása a feladata, hanem az alkotás, ezért véleményük szerint szakítottak azzal az esztétikai magatartással, amelyet még az arisztotelészi "mimesis", a valóság művészi utánzásának a vállalása határozott meg. Úgy vélték, hogy mivel nem a látott, hanem az elképzelt valóság-összefüggéseket ábrázolják, túllépnek az eddigi művészet utánzó jellegén. A kubizmus egyik legjelentősebb képviselője, a spanyol Juan Gris szerint a kubizmus célja: "ismert elemekből ,új egységeket alkotni tisztán plasztikai metaforákkál vagy célzásokkal szerkesztvén meg őket.

A kubizmus a végsőkig fokozta a szerkezetet, a tárgyakat és a téri viszonylatokat meghatározó geometriai szükségszerűségeket. Jelentős állomás volt, de értéke inkább csak mint heroikus kísérlet maradandó, nem véletlen, hogy legtehetségesebb képviselői, mint Braque és Picasso nem is tekintették másnak, mint átmenetnek. 

A kubizmus történetét általában három szakaszra szokták bontani: "cézanne-i" periódusáról (1907-1909), a második ún. analitikus (1910-1912) és a harmadik "szintetikus"(1913-1914) fázisáról írnak.

Cezanne-i periódus

Az első periódusban lényegében a cézanne-i intenciónak megfelelően a forma geometrikus, kubisztikus átfogalmazása történik meg, de még nem szakítanak teljesen a klasszikus távlattannal. A színt, mint az illuzionizmus legfőbb eszközét, már ekkor is redukálják, ezzel pedig elszakadnak Cézanne-tól, a művészettörténet egyik legnagyobb koloristájától. A Cézanne-tól való elkülönülést mutatja egyébként Juan Gris találó megállapítása is: "Cézanne az architektúra felé megy, én távolodom tőle."

Analitikus periódus

 A második periódust a "szimultanizmus" jellemzi, azaz ugyanazon a képen többféle nézőpontot egyesítenek, ugyanazt a tárgyat különféle nézőpontból vizsgálják meg, mintegy kiterítik a felületre, széttördelik. A tömeg elveszíti jelentőségét a felülettel szemben. Az uralkodó szín a barnásszürke. A művészek, ha táblaképet festenek is, szakítanak a táblakép-koncepcióval, a kép szerkezete túlkívánkozik a kép lezárt határain. A tárgyakat analizálják tehát, felbontják, innen is kapta e fázis a nevét. 

Szintetikus periódus

A harmadik periódus a "szintetikus" stádium. Ekkor már teljesen szakítanak a naturális tárgyakkal, a tárgyak utánzását a teljesen szabadon kitalált képzőművészeti "jelek" használata helyettesíti. A harmadik stádiumot is a több perspektivikus nézőpont jellemzi, a tömegek még inkább felszívódnak a síkban. A második korszak szürkés-barnás tónusa helyett gazdagodnak a színek. Mozgalmas ritmus hatja át a kompozíciókat. A statikusság helyett a mozgás hangsúlyozódik, s ezzel - a kubisták esztétikái szerint a reneszánsz térformálása helyébe az időbeli forma lép. A különféle térmetszetek a felületen ritmikus egységbe fonódnak.

A kollázs technika

A kubizmus mellékterméke volt az ún. "papiers collés" (ragasztott papír) próbálkozás is. A kollázsok. Picasso, Braque és Juan Gris betűket, újságkivágásokat, majd más anyagot applikáltak festményeikbe, ezzel új plasztikai hatást akartak elérni, a festéknél keményebb anyagokkal új formai viszonyokra törekedtek..

Az analitikus kubizmus korszakában a kollázs megkönnyítette a kép olvasatát. Ugyanakkor az is nyilvánvalóvá vált, hogy így elérhető a "lokális szín", amelyről a kubisták álmodtak, de amelyet fel kellett áldozniuk a forma valósághű ábrázolása érdekében. Semmilyen festői eljárás nem tudta visszaadni például egy újság valóságos színét. Egy újságdarab felragasztása vagy felvarrása a vászonra viszont maga a lehető legpontosabb "lokális szín". Miután 1911-1912-ben fát, márványt vagy gobelineket utánozták műveiken, Picasso és Braque rájött arra, hogy könnyebb és valósághűbb a képre ragasztani a különböző anyagokat tökéletesen megidéző papírdarabokat. 

A kollázs a tér ábrázolásának eszközévé vált. Picasso és Braque rájött, hogy a síkok egymás fölé helyezése, de még inkább a valőrök és tónusok különbségei azt a látszatot keltik, hogy a háttérhez vagy egymáshoz képest közelebb vagy távolabb helyezkednek el. 

16.
a.) Melyek a dadaizmus és a szürrealizmus főbb törekvései?

b.) Elemezze Izsó Miklós: Táncoló paraszt c. szobrát!

c.) Mi a dombormű és milyen fajtáit ismeri?

dadaizmus (1916-1922) 

Az első világháború (1914-1918) és annak szomorú következményei: a gazdasági világválság, a munkanélküliség, a társadalmi kiábrándultság stb. rányomta bélyegét a kor hangulatára. Ennek tükrében nem csodálkozhatunk azon, hogy a művészek elkeseredésükben, csalódottságukban elutasították a múltat. Tagadtak minden hagyományos értéket, sőt még magát a művészetet is. Az esetlegesség, az ösztönösség, a véletlen meghatározó szerepe, illetve az anarchia mellett foglaltak állást. Megszállottan keresték a botrányos helyzeteket, éltető elemük lett a meghökkentés. A mozgalom 1916​ban Svájcból indult útjára. Fő alakjai: Hugo Ball Tristan Tzara, Hans Arp, Marcel Duchamp, Man Ray , Max Ernst, Kurt Schwitters. 

A DADA elnevezés a véletlen szülöttje.. (A szó franciául "vesszőparipát" vagy "hintalovat" jelent, míg a szláv nyelveken a kettős igenlést, németül pedig a naivitást jelölik vele.) Lázadó magatartásuk többször késztette őket szokatlan, sőt polgárpukkasztó viselkedésre. Mégis elgondolkodásra késztették az embereket.

A dadaizmus egyik kiemelkedő egyéniségét, Duchamp nemcsak festményeket, hanem ready-made-eket is készített. 

A szó angol eredetű, jelentése "késztermék. Ezek olyan iparilag előállított, kész tárgyak, amelyeket a művész egyáltalán nem, vagy csak kis mértékben alakít át és így a kiválasztás tényével műalkotássá minősít. Duchamp állított ki először ilyen jellegű"szobrokat'; köztük a leghíresebbek: a szökőkút. Szerinte a művész döntése, választása, azaz a gondolat fontosabb, mint maga a mű. Ezért a műtárgyakat árucikként, a használati eszközöket pedig művészi produktumként szerepeltette. Az avantgárd művészek, így a DADA csoport tagjai is kedvelték az olyan technikákat, amelyek szakítottak az addigi hagyományos képzőművészeti módszerekkel. Ilyen újszerű technikának számított a ready-made, az assemblage vagy a fotómontázs. 

Kurt Schwitters (1887-1948), aki Hannoverben szinte egymaga képviselte a dadaista törekvéseket, számos kollázst, reliefet, assemblage-t készített. Műveit Merz-nek nevezte el. A Kommerzbank kifejezésből vette át az első szótag elhagyásával, amikor a bank egyik prospektusát képéhez felhasználta. A Kommerz (kereskedelem) jelentése is szerepet játszhatott a névválasztásában. Kompozícióit hulladékokból, "szemétből'; utcán talált tárgyakból (pl. kötéldarabból, konzervdobozból, gépi alkatrészekből, számlákból, elhasznált belépőjegyekből stb.) alkotta meg. Bár nagy szerepet tulajdonított a véletlennek, mindig törekedett bizonyos harmóniára. Művei esztétikailag egységes hatásúak. 

Szürrealizmus

A szürrealista mozgalom.
Az első világháború utáni kaotikus zűrzavarban születik meg ez a stílus irányzat.

 Alapítója Breton, aki az 1924-es Szürrealista Kiáltványban így fogalmazza meg a mozgalom alapgondolatát:

 "A lélek olyan zavartalan működése amelynek célja szóban, írásban vagy bármilyen más módon kifejezni a gondolkodás valódi működését. Tollbamondott gondolat függetlenül az értelem bármiféle ellenörzésétől. ... Álom mindenhatóságának gondolata öncélú működésén alapul. Arra törekszik, hogy végérvényesen leszámoljon minden más lelki működéssel, és elfoglalja helyét az élet többi kérdésének megoldásában"

 
Versírásban a szürrealizmus a költészet ősforrásának megtalálása, a tudat nélküli önműködő írás. Szürreális szó jelentése valóságon túli, álom és valóság szintézise, az ami bevezet a halálba ebbe a titokzatos társaságba. A dadaizmus destruktív, polgárpukkasztó, minden értéket elvető, rendszereket aláaknázó stílusából született, illetve nőtte ki magát ez a mozgalom. Bizonyos lelkiállapot, a tapasztalatok egy sajátos arculata és azon törekvések együttese amelyek az emberi lény teljességét kívánják helyreállítani.


Az álom szerepe: ébrentartja az emberi szabadságot, megismerteti a lét rejtett arcát, egy látomás. 
Cél: megragadni az ébrenlét és az álom közötti határt.  Témái a víziók és a világ kohéziójából jönnek létre. Feladat a lét közvetlen megismerése és megragadása. Kedvelt műfaja a kollázs és a fotómontázs, melynek részei között nem áll fenn logikai kapcsolat. Szeretik még a bizarr és meghökkentő talált tárgyakat /objet trouve/ környezetükből kiemelni és átalakítani.
A szürrealizmus gyökeres változást föltételez a festés műveletének természetét és lényegét illetően. A festői gesztus itt a tiszta lelki automatizmus kisugárzásában testesül meg. Mindenekelőtt spontaneitás, közvetlen önkifejezés ez. És nincs is benne más ezen kívül: nem veti alá magát sem az értelem, sem pedig a dogmatikus esztétika irányításának. És akár az egyén lázadásának a kifejezését látjuk benne, akár a világmindenségben lehelet finoman szétáradó lét kisugárzását. A szürrealizmus ebben az értelemben találkozik a kierkegaardi vagy sartre-i egzisztencializmussal, az individualizmusnak és folyományainak fölmagasztalása, a létben gyökerező szorongás felismerése, és a kötelezettség vállalásának szükségessége révén.

A valóságfelettiség jellegzetes területe a fantázia, a látomás, különösképpen az álom, a véletlen: megannyi lélektani jelenségek, melynek értelmezését Sigmund Freud, a pszihoanalizis megteremtője, a psziché tudatalatti és tudattalan működéséből vezetett le.  

 Főbb képviselőik:Salvador Dali, Chirico, Max Ernst, Mar Ray, Rene Magritte, Jan Miró.

17.
a.) Ismertesse a geometrikus absztrakció főbb jellegzetességeit!
b.) Elemezze Donald Jud: cím nélkül alkotását!

c.) Mi az aquarell és a tempera közti különbség ?

Lásd órai jegyzet!!!

GEOMETRIKUS ABSZTRAKCIÓ
SZUPREMATIZMUS (1913-1920)

A latin supremus vagy az angol supreme (szjúprím) szavak jelentése: felsőbbrendűség, fennhatóság, legfőbb, legfontosabb, végső. Kazimir Malevicsnél (1878-1915) „a tiszta érzet szupremáciája (felsőbbrendűsége) a képzőművészetekben" azt jelenti, hogy a tárgyi világ jelenségei a tudatban konkretizálódnak, ezért a művészet feladata az érzet tárgy nélküli, tehát a lehető legpontosabb kifejezése. A gyakorlati céltól végleg megszabadított művészet ez, amely mentes az állam és egyház szolgálatától, s amely a tiszta, plasztikus érzékenység követelménye szerint alkot. A tiszta, plasztikus érzékenység abszolút végpontja az üresség, a " semmi". Malevics fő műve, a Fehér alapra festett fekete négyzet a lehető legvégső pontja a szubjektivista absztrakciónak, ahol a fekete négyzet a tárgy hiányát jelenti.

KONSTRUKTIVIZMUS (1917-)


A konstruktivizmus az orosz avantgárd művészet egyik legnagyobb hatású irányzata. A konstrukció latin eredetű szó jelentése: szerkezet, felépítés. Egy új társadalom felépítésének a gondolata ösztönözte azokat a művészeket, akik szerint az alkotó embernek a mérnökhöz hasonló tevékenységet kell folytatnia, hogy modellezze a jövőt és építsen, konstruáljon (= alkosson, létrehozzon, szerkesszen, tervezzen). A konstruktivizmus az anyagok, formák egymáshoz való minőségi viszonylatait, valamint a tárgy, a tér, a pozitív és negatív forma kapcsolatát vizsgálta. Azt vallotta, hogy az anyag a maga sajátos tulajdonságaival is közrejátszik a műalkotás létrejöttében, nincs szükség felismerhető ábrázolásra, önmaga „reális" teret teremt. Ebből a felfogásból született meg a produktivizmus szemlélete, amely a művészt a gyakorlati élet megszervezőjének, mérnöknek tekintette, és nagy súlyt helyezett a design (dizájn; „ipari formatervezés") területén végzendő munkára. Az irányzatot meghatározta az ipari civilizáció szelleme, a rendet teremtő elv érvényesítése, a térkonstrukciók tervezése. Az anyag és a szerkezet elsődlegességét hirdették az építészetben és a szobrászatban. A forradalom utáni Oroszországban a moszkvai VHUTEMASZ (Felsőbb Képzőművészeti-Technikai Tanintézet) játszik a Bauhauséhoz hasonló szerepet.
NEOPLASZTICIZMUS (1919-1944)

Piet Mondrian (1872-1944) neoplaszticizmusnak nevezte a maga felfogását, amellyel a legáltalánosabb festészeti törvények megfogalmazására törekedett. Az almafa sorozatában fokozatosan veszi el a tárgytól az egyéni, sajátos jegyeit, mígnem annak vázáig, a vonalig jut el. Végül már csak a vízszintes és a függőleges egyetemes jelentésű és misztikus jeleként értelmezi a valóságot. Ez a végső beteljesülés állapota, a tiszta szépség megértése. A három alapszín mellett a fekete és a szürke (ezek nem színek) jelentik koloritját (= a festőre jellemző színvilág). Mondrian az abszolút (tökéletes, teljes) plasztikus kapcsolatokból indult ki, és tisztaságra, matematikai egyetemességre törekedett.
DE STIJL (de sztel; "a stílus", 1917-1928)

Holland folyóirat, amelyet Theo van Doesburgh (dúzbörh; 1883-1931) alapított a neoplaszticizmus védelmére, és jelentős befolyást gyakorolt a két világháború közötti művészet alakulására. A tiszta geometriai alapformákat, a funkcionalizmus elvét képviselte. A csoport tagja volt még Mondrian, Georges Vantongerloo (vántongerló; 1886-1965), Huszár Vilmos (1884-1959).
AKTIVISTÁK (1914-től az 1920-as évek ig)

1914-től kibontakozó magyar művészeti mozgalom, mely az expresszionizmussal, a kubizmussal és a konstruktivizmussal vállalt rokonságot. Első dokumentuma „A Tett” (1915-1916) nevű lap, majd folytatása a „Ma” (1916-1925) folyó irat, amit Kassák Lajos szerkesztett. Azonnali cselekvésre, lázadásra, személyes társadalomalakításra szólított fel. Feladatuknak tekintették az események figyelemmel kísérését és gyors értékelését. Az izmusok egyesítésére törekedtek, a művészetet a társadalmi változás eszközének tekintették. A Nyolcak és az aktivisták radikális törekvései az 1918-1919-es forradalmak és főként a Tanácsköztársaság négy és fél hónapja alatt bontakoztak ki erőteljesen. A Tanácsköztársaság plakátművészete egyszerre volt monumentális, expresszív, agitatív és stilárisan sokrétű.

18.
a.) Jellemezze az absztrakt expresszionizmus! 

b.) Elemezze Giotto: Menekülés Egyiptomba c. festményét!

c.) Milyen mélynyomó grafikai eljárásokat ismer?

LÍRAI ABSZTRAKCIÓ

A lírai absztrakció a szigorú, hűvös, geometrikus absztrakcióval ellentétben az egyéni hangvé-telre, az organikus (szerves, életszerű) alakításra, alaktalan (amorf) képződmények vagy a természeti törvényeket absztraháló geometrikus, lírai kompozíciók létrehozására törekszik. Az esetleges, véletlenre bízott komponálási módig jutnak el az alkotók. Az absztrakt expresszionizmus elnevezést is használják erre az irányzatra, különösen, amikor a kifejezőerőt hangsúlyozzák. Gyakran használt jellegzetes technikák:

Csurgatásos festés (drip painting). Az absztrakt expresszionizmus jellegzetes technikája, amikor az alkotó tudatkontroll nélkül, az önkifejezés érdekében nem ecsettel viszi fel, hanem közvetlenül a vászonra csurgatja a festéket. Így a képfelület az egymásra csurgatott-folyatott anyagfelületek zaklatott, megbolygatott, plasztikus hatású textúrájaként alakul ki (textúra = szövet, szerkezet, alkat).

Automatikus ("önműködő") írás. A szubjektív absztrakció gyakori alkotómódszere. A fogalom André Breton francia szürrealista művésztől származik. A freudi pszichoanalízis alapján feltételezte, hogy a művészetben a tudatalatti közvetlen, spontán kivetítésével nagyfokú esztétikai szabadság valósítható meg. Az automatikus írás (festés) segítségével a művész mindenfajta gátlás, esztétikai és etikai követelmények és következmények nélkül tárhatja fel tudatának rejtett tartalmait. Ez az alkotói technika 1945 után került át az amerikai absztrakt expresszionizmus szemléletébe. Hans Hartung, Antonio Saura, Willem de Kooning, Ad Reinhard.

(ORFIZMUS (1912-től)

Az elnevezés Apgllinaire-től származik - felidézve Orfeusz nevét -, aki az orfizmus kifeje-zést a Delaunai (dölone) kubizmusból kiinduló, a tiszta színeszközökhöz eljutó festészetére alkalmazta 1912-ben. Az irányzat a kubista képépítés elveit zenei hatásra törő koloritmegoldással (kolorit = szín világ, a festmény szín világa, egy képre vagy művészre jellemző színrendszer) párosította. Delaunay úgy vélte, hogyha a tiszta szín mellett nem áll ott a kiegészítő színe, azaz egyidejű ellentéte (szimultán kontraszt), akkor szertefoszlik a levegőben. A szimultán kontraszt az egyetlen eszköz, amely biztosíthatja a színek dinamizmusát és szerkezetét. A szín elsődlegességét, dinamikus szerepét hirdette. Ez a felfogás egy merőben új művészet kialakulásához vezetett, amelynek külön törvényei vannak, és függetleníti magát a természet látványszerű és tárgyias ábrázolásától.)

GESZTUSFESTÉSZET (action painting; 1940-)

A gesztus latin eredetű szó: kézmozdulatot, taglejtést, megnyilatkozást jelent. A művész azonosul azzal az ösztönös kézmozdulattal, amit a pillanatnyi idegállapota, szubjektuma diktál. Marc Tobey a Zen-művészet felfedezése után a kalligráfia szellemi programját akarja átültetni az amerikai gesztusfestészetbe. Az erőteljes indulatok és érzelmi állapotok, feszültségek és feloldódások tükröződnek a festészeti anyag felhordásában, felületi minőségében, a színek használatában. Robert MotherweIl (mádövell; 1915-;-1991), Georges Mathieu (mátjő; 1921-), Franz Kline, Arnulf Rainer (1929-), Tót Endre (1937-).

KALLIGRAFIKUS ISKOLA (1934-)

A kalligráfia Kínában, Japánban, Koreában ecsettel festett írásjegyek művészi fokon művelt formája. A kalligrafikus iskola a kínai, japán írásmódra emlékeztető grafikai és festészeti

felületkezeléssel alkotta kompozícióit. Tobey 1934-ben kínai és japán kolostorokban tanul¬ mányozta a kalligráfiát. "Az alkotó leolvasható jelet hoz létre, kiontja érzelmi, gondolati belső világát" - vallja- A szubjektív festői írás mint spontán önkifejezési forma kerül előtérbe. Wols (másnéven Otto Wolfgang Schulze; 1913-1951), Mark Tobey (tábi; 1890-1976), Georges Mathieu (mátjő; 1921-), Jackson Pollock (dzsekszon pollok; 1912-1956), Hans Hartung (1904-1989), Korniss Dezső (1908-1984), Csáji Attila (1939-).

ART BRUT ('40-es, '50-es évek)

Jean Dubuffet (zsan dübüfé; 1904-) ftancia festő a saját művészetét jelölte így. Különös érdeklődésseI fordult a gyerekek, az őrültek, a primitív népek, a médiumok és a rabok rajzaihoz, és ezekből indult ki saját stílusának kialakításakor. Művészetében is a belső víziók, delíriumok kivetítésére törekedett. Az art brut a francia informelművészet jellegzetes iránya. Fogalmát tágabb értelemben használják a mindennapi közegből vett tárgyakból alakított agresszív hatású művekre is.

Irodalom

Heinrich Lützeler: Absztrakt festészet. Corvina, Bp. 1970.

A konstruktivizmus. Szerk. R. Bajkay Éva. Gondolat, Bp. 1979.

Szabó Júlia: A magyar aktiv izm us művészete. 1915-1927. Corvina, Bp. 1981. Mario de Micheli: Az avantgardizmus. Képzőművészeti Alap, Bp. 1969. Herbert Read: A modern szobrászat története. Corvina, Bp. 1968.

Herbert Read: A modernfestészet története. Corvina, Bp. 1968.

INFORMEL (1945-)

Az absztrakt expresszionista festészet európai elnevezése (informel = "forma nélküli", formatagadó "). Másutt a tasizmussal azonosítják. Amerikából indult a II. világháború után. Jelentése: formanélküli lírai festészet. Az informel az amerikai action painting megfelelője. A mozgalom a be nem fejezett, nyitott mű elméletét hirdeti. Európában egy l945-ben rendezett kiállításon használták először ezt a kifejezést. A szubjektum indulati megnyilvánulását tartotta lényegesnek. Az informel szó a megszokott formai alakítást tagadó alkotói magatartásra utal. Leginkább a faktúra (= a felhasznált anyag felületén érzékelhető művészi alakítás) érdekli, nem a kompozíció vagy a jelentés, ezért nem törekszik felismerhető formákra. Tulajdonképpen gyűjtőfogalom az absztrakt lírai festészet ágainak összefogására (Jackson Pollock, Mark Rothko, Morris Louis, Georges Mathieu). Az '50-es években Franciaországban az École de Paris művészei kapcsolódnak hozzá: Jean Bazaine, Alfred Manassier, Wilhelm Nay. Legjelentősebb európai művésze Hans Hartung volt.

Vannak olyan csoportok, amelyek speciális problémákkal foglalkoznak. Ilyenek például a kromatikus absztrakció festői (Barnett Newman, Mark Rothko, Ad Reinhard, Yves Klein), akik kizárólag a színnel, mint a legfontosabb kompozíciós eszközzel dolgoznak.

TASIZMUS (foltfestészet; 1950-)

Az 1950-es évek jellegzetes francia irányzata. Az érzelmi expresszionizmus és a pszichikai automatizmus elvét felhasználva csurgatott, kapart festékfoltok egybemosásával, részben az indulatok kivetítése révén hoz létre festményt. Szoros összefüggésben van a gesztusfestészettel és a kalligráfiával. A technika lényege, hogy az "automatikusan" kezdődő festést a munkafolyamat alatt kontroll, ellenőrzés alá veszi a művész, és tudatosan fejleszti tovább a képet. Jól megkülönböztethető az "akciófestészet" vonalas technikájától. Jean Paul Riopelle (1923-), Alfred Manessíer (maneszjé; 1911-), Pierre Soulages (szulázs; 1919-), Antoni Tapies (tápié), Cobra-csoport, Georges Mathieu (mátjő; 1921-).

'60-as evek magyarországi művészetében Molnár Sándor, Bak Imre, Nádler István,

Hortobágyi Endre, Keserű Ilona festészete kapcsolódik a tasizmus esztétikájához. 

COBRA-CSOPORT (1948-1950)

1948-1950 között működő nemzetközi művészcsoport. Az elnevezés a művészek hazájának fővárosa kezdőbetűiből alakult: Copenhagen, Bruxelles, Amsterdam. Művészetükre jellemző az elemi, primitív jelek és firkák pszichikai kifejezőereje, az automatikus írás tudatkontroll nélküli önkifejezés-formája, az indulati tartalmú gesztusfestészet, valamint a torzított tárgyi-figurális világ megjelenítése. Tevékenységükben erőteljesen jelen van a német és skandináv expresszionizmus hagyománya. Pierre Alechinsky, Asger Jorn, Karel Appel, Constant.

+ Lásd órai jegyzet!!!!

19.
a.) Mutassa be a pop art jellegzetességeiteit!

b.) Elemezze az esztergomi várkápolna szentélyét!

c.) Mi az olajfestés és a temperafestés közti különbség?
Lásd órai jegyzet!!!
A pop-art 20. századi képzőművészeti irányzat. Angliában született az 1950-es években. Az 1960-as évek elejétől kezdve Amerikából terjedt el, de részben a dadaizmusban és a szürrealizmusban gyökerezik. A szó a popular rövidítéséből keletkezett, ami népszerűt jelent. 

· A pop art a "magas művészet" és az élet közötti határokat lerombolja, a mindennapi élet jelenségeit és tárgyait bevonja műbe; a totális és demokratikus művészet meghirdetése.

· A pop art stílusjegyei, kifejezőeszközei, anyaghasználat: személyes önkifejezés helyett távolságtartás; ironikus, hűvös viszony a valósággal, és a korábbi korok alkotásaival szemben.
A tárgyat tiszta színekkel, világos viszonyrendszerben festi. Ez a művészet mind az tartalmát, mind kifejezésmódját tekintve érthető az emberek számára. 

· Az érzéki festőiség elvetése, személytelenség, gyakran gépies technikák, műanyag alapú festékek, anyagok, tárgyak alkalmazása.
Sokszorosítás, az addig lenézett szitanyomat alkalmazása, nagyítás, a kollázstechnika, tárgyak beépítése a képtérbe, háromdimenziós tárgyegyüttesek alkotása.

· A pop-art anyagai azok, amik a mindennapi életben is nagy szerepet játszanak: az utca, a lakás tárgyai, plakátok, képregények, zászlók, hirdetések, jelszavak stb. A pop-art technikája széles: valóságos tárgyakat vesz át változtatás nélkül, újra előállítja a pontos másukat (pseudo-tárgyak), gyakran eredeti rendeletésüktől eltérő helyen konstrukcióban alkalmazza őket (assemblage-ok), vagy festői, illetve szobrászi kompozícióba helyezi (combine-paiting).

Andy Warhol sajtófotókat dolgoz fel. Átfesti, szitanyomattal sokszorosítja, felnagyítja, sűrűn egymás mellé helyezi,így eléri, hogy a megszokott jelenetek döbbenetessé válnak. Úgy cselekszik, mint ahogy a valóságról a híradófilmek, Tv tudósítások.. Marilyn portréja az egyik legismertebb szitanyomata. Roy Lichtenstein  New York-i művész: Alkotásait közvetlenül a képregények jeleneteiből merítette, azokat gondosan kinagyította, raszteres felületekkel és harsány színekkel ruházta fel. A fekete rajzvonal dominál képein. A közismert képregények részletei erősen kinagyítva elvesztik eredeti szerepüket. Új valóság, új kép jön létre, ezek olyan tárgyak amik a valóságban nincsenek, nem egyebek mint társadalmi mítoszok. Claes Oldenburg. Hétköznapi tárgyakat, vagy tárgyrészleteket óriási méretűvé nagyít, megváltoztatva ezzel a tárgy funkcióját és anyagát.
20.
a.) Mutassa be az akció művészethez sorolható jellegzetes művészeti áramlatokat!
b.) Elemezze G. R. Donner: Szent Márton és a koldus c. szobrát!

c.) Hogyan készül a szitanyomat?

Lásd órai jegyzet!!!
21.
a.) Mutasson be az ún. „tudományos technicista művészeti irányzatok”-at!
b.) Elemezze a San Vitale épületét!

c.) Mi a síknyomatás! Nevezzen meg néhány technikáját!
TUDOMÁNYOS, TECHNICISTA MŰVÉSZETI IRÁNYZATOK (az '50-es évektől, válogatás)

ELŐZMÉNYEK

Az 1910-es évektől Naum Gabo, Moholy-Nagy László, Rodcsenko művei, a '30-as évekből Alexander Calder (kólder) mobiljai (mozgó szobrai), a '40-es évek mechanikus eljárással készült alkotásai mind előzményül szolgáltak a tudományos-technicista irányzatok kialakulásához.

OP ART (az '50-es évektől)

Optikai (= fénytani) művészet. Az op art az '50-es években kibontakozó, a látásérzékelésre erőteljesen ható festészeti irány. Előzménye a '20-as évek konstruktivizmusa és a képarchitektúra. Alapja a színek optikai törvényeit figyelembe vevő variációs elrendezése, színritmusok létrehozása. Az op artnak fontos szerepe van a vizuális alapformák elsajátításában, így pedagógiai jelentősége is számottevő. A művek kezdetben táblaképen jelentkeztek, igazi kibontakozása azonban a dekoratív műfajokban, különösen az épületdíszítő művészetben figyelhető meg. A művészi alkotás tudományos alapjait kutatják. Céljuk, hogy a néző is részt vegyen a "műben ", az alkotókedvét felébressze, alakíthassa, mozgásba hozza, játsszon vele, örömét lelje benne. A műalkotás gyakran "nyitott mű", amit a néző "fejez be" azáltal, hogy megfejti, felfedezi, átalakítja, vagy épp létrehozza. Az op art művészek:


- a természet erőit és jelenségeit (fény,mágnesesség, víz, hang, légáramlás, mozgás, föld, homok stb.) látható, mozgó és átalakuló formában szeretnék megmutatni


- a közélet formálásában, az oktatásban, nevelésben aktív szerepet kívánnak vállalni köztereket, emblémákat, díszleteket terveznek


- szerintük a változás, az átalakulás, a folytonosság a dolgok lényege, és amíg a művészet nem ezt ábrázolja, addig csak puszta dekoráció

A '60-as évek elején a párizsi GRAV Vizuális Művészeti Kutatócsoport: Victor Vasarely,' Francois Morellet, Jesus Rafael Soto, Agam) érdeklődése a mozgás (kinetika), a mozgás és a fény jelenségek összekapcsolása (luminokinetika), az optikai jelenségek és a látásérzékelés kutatására irányult. A rokon törekvésű alkotók Új tendenciák (Nouvelles Tendances; nuvell tandansz) című kiállításokon mutatták be munkáikat, melyekben a technika,ajátékosság és az elemi érzéki élmények sajátos formában szövődtek össze. Bridget Riley:bridzsit rájli; 1932-) például nagyon egyszerű, tiszta formákkal mutat be látáspszichológiai törvényszerűségeket. Szorosan egymás mellé rajzolt párhuzamos vonalak íves-hullámos vezetésével látszólagos gyűrődéseket hoz létre a sík felületen, vagy kápráztató vibrálást okozó felületeket teremt.

KINETIKA (az '50-es évek végétől)

Előzménye: Moholy-Nagy László fénykinetikus munkássága, Alexander Calder mobil szobrai, Naum Gabo konstruktivizmusa, és az op art művészet.
 A kinetika az '50-es évek végétől kialakuló nemzetközi áramlat, amely az op art illuzionista hatását valódi térbeli-fizikai mozgásformákká fejlesztette tovább. Felfogásuk szerint, ahogy az életben minden mozog, úgy a műalkotás is csak akkor lehet hiteles, ha ezt a mozgást, foIyamatos átalakulást érzékelteti (kinema = mozgás). A statikus szemlélet helyett a dinamikát hangsúlyozták. Gépi meghajtással mozgatott konstrukciókat készítenek. A magyar származású Nicolas Schöffer mozgó-hangzó-fénylő, programozott vezérlésű szobrokat alkot. Az ünnepi kivilágítások és tűzijátékok az előzményei a mozgás és a fény összekapcsolásának. Jelentős szerepet játszott a fénykinetizmus kialakulásában a nyugatnémet Zero-csoport és a szovjet Dvizsényije- (mozgás) csoport. A luminokinetikus alkotásokban a mozgás fényhatásokkal (világító vagy visszatükröző felületek, vetített fényhatások) kapcsolódik össze. A fénysugarak mozgása számítógéppel programozható és lézersugárral kombinálható. A mozgalom hatvanas és a korai hetvenes években élte virágkorát. Legjelentősebb képviselői: Pol Bury  böri), Jean Tinguely), Nicolas Schöffer, Jesus Rafael Soto. Magyarországon Haraszty István, Dargay Lajos, Balogh László, Csáji Attila.

MINIMAL ART (a '60-as évek második felétől)

Amerikai művészeti irányzat. Előzménye: Barnett Newmann (barnett nyúmen) és Ad Reinhardt festészete. A minimal art művészei a lehető legkevesebb (minimális) eszköz¬zel, a lehető legegyszerűbb módon alkotnak. Abban is minimalisták, hogy a geometrikus idomokká egyszerűsített formáikkal nem akarnak semmi mögöttes tartalmat, jelképet, hangulatot, érzelmet vagy akár személyes kézjegyet ábrázolni. A mű egyszerűen önmagával azonos. A modellszerűen tiszta, steril plasztikai viszonylatokkal száműzik a szobrászat önkifejező tartalmait, s az egyéni közlés helyett a tudományos vizsgálódást állítják a középpontba. Gyakran mechanikusan, gépi úton, tervrajzok alapján készítik alkotásaikat. A tükörfényes, sima felületek semmiféle személyes nyomot nem őriznek. Gyakori a tiszta ellentétpárok felállítása (vízszintes-függőleges, nagy-kicsi), a növekedés és csökkenés folyamatainak a szériákban való alkalmazása, az ismétIésen alapuló sorozatok bemutatása. A minimal art a plasztikai szerkezetalkotás fogalmilag tiszta meghatározására törekszik.

Gyakran átlátszó formákat hoznak létre üvegből, vagy "negatív" formákat az üresség érzékeltetésévei, a kihagyássaL A  neonfény alkalmazása ugyancsak az elanyagtalanítást szolgálja. A különféle anyagokból előállított ugyanazon forma az ismétlődés módszerével megjelenítve a személytelenséget, a törvényszerűséget, a véletlen kirekesztését, ugyanakkor a műalkotás folyamatában az elképzelés, az idea elsődlegességét hangsúlyozza. A minimal art mindvégig megőrzi a tárgyat, mint a fogalom, a felfogásmód és az elgondolás, a koncepció hordozóját.  Sol
 Le Witt (szol levitt), Robert MorisDonald Judd (dzsádd),  Richard Serra Thomas Lenk, Robert Smithson. A magyaroszági művészetben:

Attalai Gábor, Nádler István, Bohus Zoltán, Maurer Dóra tevékenysége sorolható a minimal art jelenségéhez.

"FESTŐISÉG UTÁNI ABSZTRAKCIÓ" (post-painterly-abstraction)

A post-painterly-abstraction az amerikai minimalista festészeti törekvések összefoglaló neve. Azért nevezik festőiség utáni absztrakciónak, mert a szubjektív, szemlyes tartalmu festészetet teljes mértékben visszaszorítja. Az ide tartozó irányzatok általában egy- egy részproblémára specializálódtak.

Hard edge (hard edzs; "kemény él, éles körvonal"; a '60-as évek elejétől)

A hatvanas évek elején kialakuló festészeti irányzat, amely a lírai, érzelmi töltésű absztrakcióval ellentétben a személytelen, hűvös, érzelemmentes, szerkezetelvű festészetet hirdeti. A geometrikus formák precizitása, határozott, gépi-mechanikus tökéletessége, a körvonalak metszően éles (hard edge) elhatároltsága, egyéni kézjegyet, ecsetvonást, gesztust nem őrző kialakítása a művészet tárgyteremtő és struktúraszervező szerepét hangsúlyozza.

KONCEPTUÁLIS MŰVÉSZET ("fogalmi, eszmei" művészet; a '60-es évek végétől)

Elsősorban angolszász területen kialakuló irányzat, mely rokon a minimal art programjával. Az elnevezés az angol concept szóból ered, melynek jelentése: fogalom, eszme, elképzelés, elgondolás. Arra utal, hogy a konceptuális művészet a tisztán gondolati, fogalmi szinten létező műalkotás létrehozását tekinti feladatának, lemondva a hagyományos művészet érzéki, szemléleti közlés- és kifejezésformáiról. Magának a művészetnek a kutatásával azonosítja a művészetet. Az elanyagtalanításon alapuló, a szóbeli, illetve a fogalmi kapcsolatteremtést előnyben részesítő konceptualizmus a művészet és a művészeten kívüli valóság viszonyának elemzésére tesz kísérletet. A hagyományos műfaji osztályozások csődöt mondanak az olyan esetekben, mint a képvers, a textilplasztika, az akciófilm. Előtérbe kerülnek a "köztes, átmeneti műfajok", a mixed media és a multimedia.:Joseph.-Kosuth; On Kawara. 
LAND ART ( "tájművészet"; a '60-as évek)

A land art kiterjeszti a művészi tevékenységet a természeti vagy a városi környezetre, és olyan formanyelvet hoz létre, amelyben teljesen eltűnik a személyes mozzanat, az érzelmi-hangulati tartalom, csupán a formák egzaktsága érvényesül. Ugyanakkor antiművészeti program is testet ölt az irányzatban, amennyiben a művészeti intézményrendszerek, a művészeti piac ellen, a múzeumok, galériák, magángyűjtemények ellen lázad. A land art képviselői hatalmas jeleket vágnak, fúrnak, ásnak a természeti környezetbe, vagy épitenek földből, kőből. Megváltoztatják a táji környezetet, természetes anyagokkal lépnek be a természetes állapotba. Ezzel megszüntetik a képcsarnokokba, kiállítótermekbe, múzeumokba állítható és eladható műkereskedelmi műtárgyat. Robert Smithson például hatalmas spirálalakú kőgátat épített egy öbölbe, Nevadában (1970). Ennek a folyamatát és végeredményét filmfelvételekkel dokumentálta. Azóta a hullámverés már teljesen elpusztította az építményt, egyedül a felvételek maradtak meg róla. Denis Oppenheim óriási méretű geometrikus ábrákat szántott bele a földbe, melyeket csak magasból láthattak jól, másrészt idővel eltűntek a talajból. Christo 20-25 mérföldön keresztül feszített ki kb. tíz méter magasságú vásznat, amely a műholdfelvételeken is jól kivehető. A műalkotás nem díszítő, vagy ábrázoló tárgy többé, hanem a valóság, a természet, a városi környezet része. Walter de Maria, Mike Heizer, Carl Andre, George Trakas, Richard Long.


Magyarországon az 1910 és 1980 között működő Pécsi Műhely korai kísérleteit kell megemlíteni, melyekben Kismányoki Károly, Ficzek Ferenc, Halász Károly, Pinczehelyi Sándor és Szíj ártó Kálmán vettek részt.

EARTH ART (ősz árt; "jöldművészet"; '70-es évek)

A land arthoz bizonyos értelemben kapcsolódik az earth art. A földdel, mint anyaggal, új esztétikai formákat és újfajta térhelyzeteket alakít ki, s a földet mint jelenséget tudatosítja.

ARTE POVERA ("szegény művészet"; 1967-)

A kifejezés Germano Celant olasz kritikustói származik. 

Annyiban "szegény művészet" ez az irányzat, hogy a korábban nem művészinek tekintett, és a művészetben fel nem használt igénytelen és mulandó anyagok, tárgyak, esetleg élő organizmusok, növények vagy állatok szolgálják az elvont, fogalmi modellek bemutatását. A tárgyi anyagot a gesztusokban kifejeződő átalakulások és formálódások eszközeként használja fel, és a lehető legcsekélyebb anyagfelhasználással érzékelteti a gesztusok hatását. Ezeken az eszközökön keresztül a pillanatnyi jelenségek fizikai bemutatását is megvalósíthatja. Az arte povera magát az anyagot állítja előtérbe annak minden esetlegességéveI. Modelljei magukon viselik a pusztulas, az elmúlás, az idő nyomait  - és ezzel nem törekszenek olyan időtlen érvényességre, mint a tisztán fogalmi konceptuális művészet modelljei. Mario Merz, Giuseppe Pennone, Richard Serra,  Rainer Ruthenbeck , Lawrence Weiner, Erdély Miklós, Szentjóby Tamás és az INDI GO csoport tevékenysége tartozik e jelenségkörhöz.

+ Lásd órai jegyzet!!!
