Все музы в гости к нам. Изобразительное искусство. Россия

Дайджест

ANDREI RUBLEV.
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The rich tradition of church murals and icon painting in Russia, which began as early as the tenth century with the importation of Byzantine icons, continued unabated into the nineteenth century. Many of the numerous examples are of extremely high quality, and only two early painters are known by their names.

Theophanes the Greek, born between 1330 and 1340, had worked in Constantinople and in other Byzantine centres and brought to Russia the dramatic Palaeologan style. In 1378 Theophanes was at work in Novgorod, and at the turn of the century in Moscow, then the centre of a powerful principality. Theophanes is known to have been able to paint from memory with great rapidity and sureness, and his technique can be appreciated in his few surviving works, such as the wonderful fresco of a stylite (pillar sitter) in the Church of Our Saviour of the Transfiguration at Novgorod. The free, brilliant pictorial style of Castelseprio, with all its echoes of Helleno-Roman illusionism, still continues in the work of Theophanes seven centuries later. His brush dashes along at such speed carrying a message of religious mysticism that we are reminded of the great Greek painter El Greco, who worked in Spain in the sixteenth century. The lightning strokes of Theophanes show a personal variant of the Byzantine tradition and vibrate at an intensity that could not be transmitted to a pupil.

In Moscow Theophanes worked in association with a younger and native Russian artist, the monk Andrei Rublev, who painted a fine series of frescoes that still survives at Vladimir but who is the best known for his icons. In the fourteenth and fifteenth centuries, the iconostases in Russian churches had been heightened with the addition of upper rows of images, and thus the demand for icons was very great. The style of Russian icons is usually distinguished by flat masses of only slightly modulated colour, often of great brilliance, and by a keen sense of the importance of contour.

Rublev was content to work within the limitations of this style, but he certainly raised it to its highest level of aesthetic and spiritual achievement. His best-known work is the Old Testament Trinity, an icon painted in memory of the Abbot Sergius, who died in 1411. The painting is heavily damaged; gold has been scraped from the background and the drapery, but even in its present state it is a picture of haunting beauty. The scene is traditional one in Russian icons, but Rublev did not handle it in the traditional manner. The meeting of Abraham and Sarah with the three angels, who sat down to supper under a tree in the plains of Mamre (Gen. 18:1-15) was interpreted in Christian thought as a revelation of the Trinity. In Russian icons Abraham and Sarah had always been represented, and a lamb's head, symbolic of the sacrifice of Christ, substituted for the textual calf. Rublev goes to the heart of the mystery, showing only the three angels as if we were Abraham and Sarah experiencing the vision. The relationships among the three angels are treated with the greatest poetic intensity and linear grace; the contours flow from body to body as the glances move from face to face. Throughout Russia icons were produced in great numbers long after the fall of Constantinople to the Turks in 1453. [4 ; 13-15].

ANDREJ RUBLJOW (geb. um 1370, gest. um 1430).
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Andrej Rubljow war der bedeutendste Künstler der alten Rus. Schon seine Zeitgenossen schätzten ihn so sehr, daß sie seine Tätigkeit in der Chronik als eines der wichtigsten Ereignisse in der Geschichte festgehalten haben. Dennoch ist nur wenig über sein Leben bekannt. Er war Mönch im Dreieinigkeits-Kloster im heutigen Sagorsk. 1405 malte er unter Leitung Theophanes des Griechen Ikonen für die Verkündigungs-Kathedrale des Moskauer Kreml. Zusammen mit Daniil Tschorny schuf er die Fresken in der Mariä-Himmelfahrts-Kathedrale in Wladimir. Die letzten Lebensjahre verbrachte der Künstler im Andronikow-Kloster in Moskau, wo er auch bestattet ist.

Im ersten Viertel des 15. Jahrhunderts arbeitete Andrej Rubljow in Swenigorod in der Nähe von Moskau. Hier malte er für den Ikonostas der Kathedrale des Sabbas-Storoshewski-Klosters eine Anzahl Halbfiguren verschiedener Heiliger. Vermutlich trug er insgesamt sieben Ikonen zu der sogenannten Swenigoroder Deësis bei (die Deёsis ist eine Reihe des Ikonostas, der sog. Anbetungsrang). Nur drei dieser Werke sind auf uns gekommen, sie stammen vom mittleren Teil der Deёsis: «Der Erlöser», «Der Erzengel Michael» und «Der Apostel Paulus». Alle drei befinden sich heute in der Staatlichen Tretjakow-Galerie.

Ungeachtet des schlechten Erhaltungszustandes stellt die Ikone «Der Erlöser» einen der wertvollsten Schätze der Galerie dar. Der Rubljowsche Christus ist anziehend durch seine Weisheit, Güte und Menschlichkeit. Die Linien verlaufen fließend, die Farben sind in weichen Halbtönen aufgetragen, und die Formen gehen behutsam ineinander über. Rubljow verlieh seinen christlichen Heiligen eine ungewöhnliche Wärme und Innigkeit.

Rubljows «Dreieinigkeit», die sich bis 1929 in Sagorsk befand, ist eine der erhabensten Schöpfungen der Weltkunst. Schriftquellen zufolge entstand diese Ikone im Auftrag des Vorstehers des Sagorsker Dreieinigkeits-Klosters Nikon zu Ehren des hl. Sergius. Sergius Radoneshski war eine bedeutende historische Persönlichkeit der alten Rus während der Epoche ihres Kampfes gegen das Tatarenjoch.

Im Alten Testament wird vom Erscheinen Gottes in Gestalt dreier Engel bei Abraham berichtet, der sie im Hain Mamre bewirtet. Rubljow ging es weniger um die Wiedergabe des biblischen Geschehens — er reduzierte die Bewirtungsszene auf die drei Engel und richtete alle Aufmerksamkeit auf die für ihn wesentliche Aussage. Und der Betrachter empfindet auf den ersten Blick, was der Künstler vor allem zum Ausdruck bringen wollte: tiefe innere Harmonie, Eintracht, gegenseitige Liebe und geistiges Einvernehmen.

Die durch die Figuren gebildete Kreiskomposition, die fließenden, melodischen Linien, die von Licht durchdrungenen Farben – das von Rubljow bevorzugte «Himmelblau», die in ihren Abstufungen reichen vollen Rosatöne und das leuchtende Goldocker – alles ist vom Gefühl hehrer, lichter Schönheit, Harmonie und Versöhnlichkeit durchdrungen. Auf den Gesichtern der Engel liegt der Ausdruck deutlichen Kummers und der Erkenntnis, daß sie für das allgemeine Wohl ein schweres Opfer vollziehen müssen. Rubljow gestaltete in der «Dreieinigkeit» sein Ideal von der Vollkommenheit des Menschen. Es ist die Welt des Friedens und der besinnlichen Ruhe, von der das russische Volk in jener schwierigen Zeit träumte, als ringsum Tod und Zerstörung herrschten.

Eine andere in der Tretjakow-Galerie aufbewahrte Ikone Rubljows, «Der Erzengel Michael», steht der «Dreieinigkeit» sehr nahe – der gleiche weiche Wohlklang der Linien, das Subtile der Farbverbindungen, die hohe Durchgeistigung und zutiefst lyrische Auffassung. Der Erzengel Michael galt als Anführer des himmlischen Heeres. Nicht selten wurde er mit dem Schwert in der Hand dargestellt, bereit zum Kampf. Ganz anders zeigt ihn Rubljow: Das ist ein sanfter, nachdenklicher Engel, ihm haftet überhaupt nichts Kriegerisches an. Sein gutmütiges, junges Antlitz spiegelt, wie die Gesichter der drei hier abgebildeten Engel, den Traum von einer harmonischen, friedlichen Welt wider, in der weder Feindseligkeit noch Haß Platz haben. [3 ; 33-35].

ANDREÏ ROUBLIOV (v. 1360(70)-1430).
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...Les œuvres sublimes de Roubliov, un des plus grands artistes de la Russie ancienne, reflétaient les aspirations du peuple à la paix et à l'union entre les hommes, concrétisaient l'idéal poétique de la perfection humaine caractéristique de la philosophie de l'époque.

Le chef-d'œuvre d'Andreï Roubliov, la Trinité, (fin du XIV-1427), représente trois anges aux têtes doucement inclinées, unis dans une communauté de pensée et un repos méditatif empreint d'une légère tristesse. La peinture de Roubliov associe la force retenue de la composition chromatique générale à des transitions à peine perceptibles, comme dans les icônes très anciennes de tons doux, purs, assez froids qui semblent diffuser une douce lumière. La composition en cercle est construite sur la répétition rythmée des lignes fluides. La facture délicate des figures allongées des anges se retrouve dans le contour de la coupe, les lignes du mont, de l'arbre et du bâtiment. La beauté et l'harmonie de l'œuvre exécutée dans un extraordinaire élan de l'âme, la parfaite maîtrise du peintre ont fait à juste titre de cette icône un modèle pour les peintres des époques postérieures.

Une autre icône de Roubliov, le Sauveur, a été exécutée probablement à peu près à la même époque que la Trinité. La peinture a sérieusement souffert. Roubliov у a exprimé les hauteurs spirituelles que peut atteindre la vie de l'homme. C'est encore à Roubliov qu'il faut accorder la paternité des grandes icônes provenant du village de Vassilievskoïé et qui à l'origine faisaient partie de l'icônostase de la cathédrale de la Dormition de Vladimir. Elles ont été peintes par un groupe d'artistes avec lesquels il travaillait. [5 ; 56-57].

KARL BRYULLOV (1799-1852).
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A most notable contribution to the Romantic spirit, was made by Karl Pavlovich Bryullov. He combined technical proficiency and classical academic training with a Romantic impulsiveness to produce some of the liveliest examples of Russian art of the period. Bryullov is celebrated for the unusual breadth of his artistic talent. He was a perfect historical painter, portraitist, and genre painter.

Bryullov descended from French Huguenots. His father was a sculptor. Karl Bryullov was educated at the St. Petersburg Academy of Fine Arts (1809-21). He studied in Italy from 1823, painting his monumental Last Day of Pompeii (1830-33), while there. It brought him an international reputation. Russia greeted him as a hero who had glorified the Motherland.

Bryullov's links with Romanticism are manifested in his desire to depict the most dramatic moments in the history of humanity, in his ability to show not only physical beauty, but the spiritual beauty of man during the most dramatic moments of his life. During his long sojourn in Italy he became fascinated by the life and customs of the Italians, their humour and lyricism.

Though he painted other monumental historical canvases, none was as successful as the Last Day of Pompeii. Much of his reputation rests on his more intimate portraits, water-colours, and travel sketches. Bryullov succeeded in asserting something new in all the genres he worked.

In Italy Bryullov created a series of small genre paintings: Pifferari Before the Image of the Madonna, Pilgrims in the Doorway of a Lutheran Basilica, Vespers, Italian Morning and Italian Noonday. This series includes Near the Virgin's Oak (1835). The painter depicted two women putting flowers to the miracle-making image of the Virgin Mary.

Bryullov was an excellent portraitist. Even in the ceremonial portraits typical of the eighteenth century he managed to attach something new and turn the piece into a genre painting. However, Bryullov's supreme achievements in portraiture are intimate, small-scale portraits, in which the artist was not hampered by traditional canons. His figures are spiritually rich people, and their complex inner life can not be grasped at first glance.

In 1848 Bryullov made a self-portrait which is considered one of his best works of art. Done only in an hour and a half, it resembles a study. The artist applied the sketchy technique to the picture: the brushstrokes are free and sweeping, they indicate passion, energy and the character of the artist. [4 ; 32-33].

KARL PAWLOWITSCH BRÜLLOW (1799-1852).
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Karl Brüllow gehört zu den wenigen Künstlern, die sich schon zu Lebzeiten großer Berühmtheit erfreuen konnten. Das historische Gemälde «Der letzte Tag von Pompeji» (1830-1833), das zu seiner Zeit viel Aufsehen erregte und sich heute im Staatlichen Russischen Museum in Leningrad befindet, machte nicht nur den Schöpfer weltbekannt, sondern die russische Kunst überhaupt. Dennoch schuf Brüllow auf dem Gebiet der Historienmalerei kein weiteres bedeutendes Werk. Seine besten Leistungen vollbrachte er in der Folgezeit im Porträtgenre, und seine Galaporträts, deren anziehendstes «Die Reiterin» ist, fanden großen Anklang.

Dieses Bild malte er in Italien, wohin er nach Abschluß des Studiums an der Petersburger Akademie geschickt worden war. Dargestellt sind die junge Italienerin Giovannina Paccini und ihre kleine Freundin Amazilia. Das mit großer Begeisterung gemalte Bild besingt die Lebensfreude, Jugend und Schönheit. In das konventionelle Schema des Klassizismus drängt sich romantisch Emotionales und die Lebendigkeit unmittelbarer Beobachtungen. Die Intensität farbiger Kontraste und die Wiedergabe des feurigen, sich aufbäumenden Pferdes verleihen dem Porträt einen romantischen Hauch, obwohl die Hauptheldin noch in der üblichen, von der realen Wirklichkeit weit entfernten erhöht-idealisierenden Art dargestellt ist. Die ungestüme Hinwendung des Mädchens zu der Reiterin und ihr natürlicher Gesichtsausdruck tragen etwas Frisches in die noch vom Geist des Akademismus bestimmte Komposition.

Wenn «Die Reiterin» einen glücklichen, lichten Abschnitt im Leben und Schaffen Brüllows widerspiegelt, so zeigt uns sein Selbstbildnis, das er sechzehn Jahre später schuf, einen ganz anderen Maler. Das Porträt entstand kurz nach einer langen, schweren Krankheit des Künstlers. Seine Haltung, die Blässe des Gesichts, die Durchsichtigkeit der kraftlos herabhängenden feinen Hand bezeugen das eindrucksvoll. Doch nicht die körperlichen Leiden eines Menschen, der eine Krankheit überstanden hat, sind hier das Wesentliche, sondern das tiefe Eindringen in die innere, geistige Welt des Künstlers, der von starker schöpferischer Energie erfüllt ist, jedoch das Unvermögen spürt, sie einzusetzen. «Ich habe nur die Hälfte dessen geschaffen, was ich hätte vollenden können und müssen», schrieb Brüllow kurz vor seinem Tode.

Das Porträt ist mit einer außerordentlichen malerischen Freiheit und Inspiration ausgeführt. Die Farbskala, die auf dem Kontrast von warmen Rot-, Braun- und Goldtönen und kaltem Blau und Weiß aufgebaut ist, gibt der Leidenschaft der schöpferischen Natur Brüllows, der Intensität seiner geistigen Intuition und seinem leidenden Zustand Ausdruck. Im letzten Schaffensabschnitt malte Brüllow noch eine Reihe hervorragender Porträts, die von Tiefe und Ernst durchdrungen sind. Diese Arbeiten wie auch das Selbstbildnis waren wichtige Marksteine auf dem Weg der Herausbildung des russischen psychologischen Porträts. [3 ; 56-59].

KARL BRIOULLOV — LE CHANTEUR DE LA BEAUTÉ.
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Karl Brioullov (1799-1852) est l'un des plus grands représentants de la peinture russe de la première moitié du XIXе siècle. Adepte du classicisme à ses débuts, il s'est rendu célèbre par de splendides toiles romantiques: scènes aux balcons, portraits de l'aristocratie russe ou scènes campagnardes, dont le dynamisme étonnait les contemporains de l'artiste.

Il débute avec L'Amazone, une œuvre splendide. À la différence des auteurs de portraits équestres du XVIIе et du XVIIIе siècle qui n'étaient destinés qu'à faire des héros des tsars, grands capitaines et grands seigneurs, le peintre renonce au statisme traditionnel. Brioullov introduit dans le portrait les éléments d'un sujet et remplace le héros par une jeune fille charmante.

Brioullov affirme que le monde est beau, serein et harmonieux et que la tâche de l'artiste est de chanter la beauté et la plénitude de l'être.

L'artiste a beaucoup voyagé ; il s'est rendu à Cologne, Londres, Lisbonne, Madère d'où il rapporta plusieurs tableaux. Son tableau Le Dernier jour à Pompéi, peint en Italie entre 1830 et 1833, lui a valu un vif succès en Europe. Parmi ses admirateurs, il compte les écrivains Walter Scott et Stendhal ainsi que le musicien Franz Liszt.

En 1848, il peint son célèbre Autoportrait. Ce tableau est peint avec tout le sens artistique et le raffinement de forme qui le caractérise mais en même temps on peut voir une liberté picrurale extraordinaire. Les contours du personnage ne sont qu'esquissés et l'attention est concentrée sur son visage blême de fatigue et sur le geste désinvolte de sa main aux doigts effilés. Sa belle tête reposant sans force sur l'oreiller garde encore quelque chose de héroïque mais le désespoir se lit dans les yeux enfoncés. L'émotion et la tentation sont traduites par une touche large et par un coloris extraordinaire. [1 ; 10].

IWAN KONSTANTINOWITSCH AIWASOWSKI (1817-1900).
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Der populärste russische Marinemaler, Iwan Aiwasowski, hat uns nach einer langen, ganz der Kunst gewidmeten Schaffenszeit einige tausend Werke hinterlassen. Feste Gestalt gewann sein Wirken in den vierziger Jahren des 19. Jahrhunderts, als die romantische Landschaftsmalerei ihren Höhepunkt erreichte. Aiwasowski sah seine Berufung darin, in der Malerei die Schönheit und gewaltige Kraft der freien Elemente des Meeres und seine unaufhörliche Wandelbarkeit zu veranschaulichen. Er wollte in seinen Seestücken die unterschiedlichsten Stimmungen festhalten. Die Landschaft «Meeresküste» zum Beispiel gibt den Zustand der unruhigen Spannung in der Natur vor einem aufkommenden Gewitter wieder.

Dieses Werk verdeutlicht die Schaffensmethode des Künstlers, der – anders als die Wenezianow-Schüler – in der Regel seine Bilder aus der Erinnerung, ohne vorherige Naturstudien malte. «Die Bewegung der lebendigen Naturgewalten», schrieb er, «ist mit dem Pinsel nicht zu erhaschen: Man kann den Blitz, den Windstoß, den Wellenschlag nicht nach der Natur malen... Meine Einbildungskraft ist stärker als die Wahrnehmung der Wirklichkeit. Sie ist in mein Gedächtnis wie mit Geheimtinte eingeschrieben, die von Zeit zu Zeit oder auf einem Strahl plötzlicher Eingebung ganz klar hervortritt.». [3 ; 67].

IVAN AÏVAZOVSKI — LE FAMEUX PEINTRE DE MARINE RUSSE.
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Ivan Constantinovitch Aïvazovski est né à Feodossia, en Crimée, en 1817.

Aïvazovski est un artiste russe renommé, un peintre de marines, auteur d'environ six mille tableaux exécutés de mémoire. Il a écrit: «Le pinceau ne peut saisir le mouvement des éléments naturels. Il est, en effet, inconcevable de peindre un éclair, une rafale de vent ou l'éclaboussement d'une vague dans la nature».

Aïvazovski a fait des études à l'Académie Impériale des Beaux-Arts de Saint-Pétersbourg de 1833 à 1839, puis est devenu un artiste militaire au quartier général central de la Marine. Il était membre honoraire des académies d'Amsterdam, de Rome et de Paris, de Florence et de Stuttgart.

Il avait reçu la Légion d'honneur et un certain nombre d'autres décorations étrangères. Il voyageait dans toute l'Europe, a visité la Turquie, l'Égypte et l'Amérique, et a vécu en Italie pendant de nombreuses années.

Résidant à Féodossia, Aïvazovski connaissait la mer et sa majestueuse beauté. Il a laissé plusieurs milliers de toiles représentant la mer sous tous les aspects – menaçante, calme et sereine.

Les premières marines d' Aïvazovski (par exemple La Côte) ont toujours un caractère de narration. Le paysage de la côte est animé par des navires à voile, des barques, des promeneurs sur le rivage.

Plus tard, Aïvazovski se passionne pour le thème de la tempête et peint des marines telles que Le Naufrage, La Tempête, et d'autres. Sa palette s'enrichit, les tons deviennent plus purs et transparents, la gradation des couleurs acquiert plus de finesse et de saveur. Dans le tableau La Mer Noire Aïvazovski a réussi à rendre les sombres profondeurs de la mer, les tons vert gris des vagues, tous les reflets de la surface de l'eau éclairée par les lueurs d'un ciel recouvert de lourds nuages gris.

Kramskoï écrivait au sujet de La Mer Noire d'Aïvazovski: «Il n'y a rien dans ce tableau excepté l'eau et le ciel, mais cette eau, c'est tout un océan, qui est houleux, sans être orageux, austère et infini, tandis que le ciel l'est encore davantage». [1 ; 33].

IWAN IWANOWITSCH SCHISCHKIN (1832-1898).
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In der Landschaftsmalerei der Wanderer herrschten zwei Grundströmungen vor: die lyrische, auf die das Schaffen Sawrassows und Wassiljews und später Lewitans zugeschnitten war, und die sogenannte epische, der Schischkin, Klodt und Kuindshi zum Durchbruch verhalfen.

Der größte Landschaftsmaler der Wandererbewegung war Iwan Schischkin. In seinen Werken erstand das wahrheitsgetreue und faszinierende Bild der russischen Heimat. Diese Wiedergaben beruhen auf sehr aufmerksamem, sorgfältigem Naturstudium. Doch war Schischkin kein teilnahmsloser Beobachter, sondern ein Künstler, der seine Heimat liebte, der ihre Größe, ihren Reichtum und ihre Schönheit bewunderte.

Meist malte er den Hochsommer mit seinen reifen Roggenfeldern, den Mittag mit seiner Sonnenglut, die Weite unendlicher Felder und tiefer Wälder, die unermeßlichen Höhen des Himmels. Sein Werk «Mittag. In der Umgebung Moskaus» besingt die lichtdurchflutete, sommerliche Natur.

Die leuchtende Farbskala verleiht dem Gemälde etwas Festliches. In Schischkins Vorstellung ist die russische Natur untrennbar mit dem Leben des Volkes verbunden – der Roggen reift, auf dem Weg zwischen dem hohen Getreide gehen Menschen. Diese Landschaftsmalerei ist durchdrungen von dem für die ganze Wandererkunst allgemeingultigen Anliegen, das Leben des Volkes darzustellen.

Am stärksten äußern sich die Schaffensprinzipien Schischkins in seinem Gemälde «Roggen», einem ganz gewöhnlichen Landschaftsausschnitt, ohne jeden äußerlichen Effekt. Alles ist alltäglich. Mit großer Genauigkeit hat der Künstler, der die Natur aufmerksam beobachtete, die verschiedenen Arten von Bäumen gemalt, das Getreide mit den im Vordergrund erkennbaren einzelnen Ähren, die Feldblumen inmitten des Roggens, das Gras auf dem Weg. Doch all diese Details verdecken nicht das Wesentliche, beeinträchtigen nicht das Grundanliegen des Künstlers: eine Vorstellung von der Größe der russischen Heimat und der Kraft des mit ihr verbundenen Volkes zu geben.

Den ganzen Raum bis zum Horizont nimmt das goldglänzende reife Roggenfeld ein, über dem sich als hohes Zelt der klarblaue Himmel ausbreitet. Die einzeln stehenden mächtigen Kiefern, die das Ährenmeer überragen, bilden kräftige Akzente. Dieses Bild besingt die Naturkräfte, den Reichtum der Erde, die Unermeßlichkeit des Raumes. Die Wiedergabe der Natur ist im Bewußtsein Schischkins untrennbar mit dem Gedanken an die russische Bauernschaft verknüpft. Sein Gemälde «Roggen» bezeugt, daß Ende der siebziger Jahre im Schaffen der Peredwishniki deutlich die Tendenz zum geschlossenen, verallgemeinernden Kunstwerk hervortrat.

Dieses Bild malte Schischkin in jener Zeit, als sich in seinem Schaffen neue Tendenzen zeigten. Mitte der achtziger Jahre begann der Künstler, ein ausgesprochenes Interesse für die Farbe zu entwickeln, für die Wiedergabe feiner, von den Lichtverhältnissen abhängiger Farbnuancen.

Mit seinem Werk «Kiefern im Sonnenschein» wandte sich Iwan Schischkin seinem Lieblingsmotiv zu, der Waldlandschaft. Auf diesem Gebiet reicht wohl kein anderer Maler an ihn heran. Seine besondere Liebe galt den Kiefern – der Ebenmäßigkeit und Schönheit ihrer rötlichen Stämme, der Pracht ihrer Kronen. Wenn er früher die russische Landschaft in ihrer ganzen Unendlichkeit gezeigt hatte, so spürt man in den «Kiefern» die lyrisch empfundene unmittelbare Nähe zur Natur. Eine wichtige Rolle spielt hierbei die von Sonnenhitze erfüllte Luft, die die Bäume einhüllt und ihnen wattige Konturen und einen weichen Farbton verleiht. Der Künstler läßt den Betrachter die Wohlgerüche des Grases, den harzigen Duft der Tannennadeln einatmen und das lebendige Spiel des Sonnenlichts erleben. Doch auch dabei blieb Schischkin seinen künstlerischen Grundsätzen treu. Das impressionistisch Verschwommene, Unklare und rasch Vergängliche liebte er nicht. Bei aller Unmittelbarkeit der Darstellung erkennt man in diesem sonnigen Waldstück das feste, konstruktive Gerüst, die sorgfältige Durcharbeitung der Formen. [3 ; 90-93].

IVAN CHICHKINE — LE GRAND PAYSAGISTE RUSSE.
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Ivan Chichkine est un des meilleurs paysagistes que la Russie ait jamais connu. Ses œuvres illustrent le développement du courant réaliste dans la deuxième moitié du XIXе siècle. Peu de peintres étaient autant aimés et reconnus du peuple russe. Aucun autre peintre ne peut rivaliser avec Chichkine à la précision du dessin et la tendresse dans la représentation des paysages russes.

Il est né à Yélabuga, le 13 Janvier 1832, dans une famille de commerçants. Chichkine passa son enfance parmi les forêts centenaires et les cours d'eau majestueux des régions de l'Oural et de la Volga. Il conserva un amour pour ces lieux pendant toute sa vie.

Il étudia à l'École de peinture, sculpture et architecture de Moscou pendant quatre années, puis à l'Académie Impériale des Arts de Saint-Pétersbourg de 1856 à 1860, dont il sortit avec les plus grands honneurs et une médaille d'or. Plus tard, Chichkine devint lui-même membre de cette Académie, puis professeur. Il était par ailleurs professeur à l'École supérieure des Arts, spécialisés dans les paysages. Pendant un certain temps, Chichkine vécut et travailla en Suisse et en Allemagne, et se perfectionna de 1864 à 1865 à l'Académie des Beaux-Arts de Düsseldorf. À son retour à Saint-Pétersbourg, il devint membre de l'Association des expositions ambulantes et fonde en 1871 la Société des Aquarellistes Russes. La technique de peinture de Chichkine était fondée sur une étude analytique de la nature et il faisait des recherches approfondies sur tous ses sujets. Il est célèbre pour ses paysages, mais il était aussi un excellent dessinateur et graveur.

Au cours du XIXе siècle, le paysage a commencé à jouer un rôle unique dans la conscience populaire des russes. À cette époque la plupart des Russes vivaient de la terre. Les œuvres de Chichkine avec des vues panoramiques de bords de lacs et de forêts sont des représentations éblouissantes de l'horizon russe interminable.

En 1889, il part dans le nord de la Russie dans la région de Vologda. Il connaît aiors à Vologda une expérience décisive. Ébloui par l'art populaire qui brille de tous ses feux dans les grandes maisons de bois, villages russes, bois, entièrement absorbé par ce qui l'entoure, il vit «dans ces forêts magiques une chose qui ne s'est pas reproduite depuis. Elles т'apprirent à me mouvoir аи sein même du tableau, à vivre dans le tableau», écrit le peintre. Chichkine peint Michki ou Le Matin dans la forêt de pin, son tableau-fétiche! Pavel Tretiakov affiche l'admiration la plus enthousiaste pour ce tableau fétiche du XIXе siècle et il l'achète immédiatement. Depuis, il est toujours exposé dans la Galerie Tretiakov.

Épuisé, Chichkine est mort, le 20 mars 1898. On l'а trouvé devant son chevalet... [1 ; 15].

IVAN KRAMSKOY (1837-1887).
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Ivan Kramskoy was born to a lower-middle-class provincial family. He first worked as a copyist clerk, then as a retoucher with an wandering photographer. From 1857 to 1863 Kramskoy attended the Imperial Academy of Arts in St. Petersburg. Then for five years he studied at the School of Drawing run by the Society of the Promotion of Fine Arts. In November 1863 while a student of the Academy Kramskoy organised a protest against prescribed mythological themes in the competition for the Great Gold Medal that gave a six-year scholarship to study abroad. This courageous act liberated Russian artists from the influence of the Imperial Court and the state bureaucracy that controlled their work and lifestyle. It also marked a decisive break with the Academy's outdated form of Neoclassicism patterned on Western models which lost popularity with the educated public but continued to be taught and favoured at the official level. After the break with the Academy Kramskoy sustained a group of thirteen independent painters both organisationally and intellectually in keeping with the spirit of the reform and renovation that swept Russia during the 1860s after the emancipation of the serfs. He set up a communal workshop (artel), the precursor of the first independent group of artists in Russia, the Wanderers. At the same time Kramskoy defined for them ideological underpinnings of the new art: a combination of civic, moral and national goals, which infused Russian realism with its crystal-clear ideal of service. Kramskoy believed that in the Western understanding of «art for art's sake» was not appropriate for autocratic Russia. He asserted that as painters in Russia were not free they had to take a firm standing on the urgent problems of the day.

As a painter Kramskoy is best known for his portraits of outstanding literary, artistic, civic and academic figures such as Lev Tolstoy, of 1873, Ivan Shishkin, of 1880, Sergey Botkin, of 1880. One of Kramskoy's best portraits is that of Nekrasov at the Time of his Last Poems, of 1877-88. In this portrait the poet is shown on his deathbed still engaged in writing.

The figure of Christ represented as a moral rather than a divine force, occupies an important place in Kramskoy's oeuvre. In Christ in the Wilderness, of 1870, the Teacher with thoughtful face sits on a rock, his hands clasped. As Kramskoy asserted, he wanted to bring to the observer a sense of Christ's moral choice as a model applicable to their own lives when torn between serving the ideal or adhering to private concerns.

During the last decade of his life Kramskoy was working on the enormous painting which was not finished. In the Derisive Laughter (1877-82) Kramskoy shows Christ being mocked by the crowed. Probably this painting reflects the artist's disappointment and bitterness at the failure of his generation to reform society. [4 ; 45-46].

IWAN NIKOLAJEWITSCH KRAMSKOI (1837-1887).
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Die bedeutendste Erscheinung in der russischen Kunst der siebziger Jahre ist Iwan Kramskoi, ein hervorragender Künstler, Kunsttheoretiker, Kritiker und das ideologische Haupt der neuen demokratischen Richtung, die mit der Tätigkeit der 1870 gegründeten Genossenschaft zur Veranstaltung von Wanderausstellungen in Zusammenhang stand. Die Genossenschaft, deren Mitglieder kurz die «Wanderer» (Peredwishniki) genannt werden, vereinte alles Fortschrittliche und Talentierte, was es damals in der russischen Kunst gab – Maler, die sich einer umfassenden Aufklärung des Volkes zuwandten. Die Kunstausstellungen gingen durch verschiedene Städte des Landes, und die Bilder der Peredwishniki waren in Form und Inhalt jedem zugänglich. Diese Kunstwerke erklärten die Erscheinungen des Lebens und förderten die Liebe zur Heimat, zur Natur und Geschichte.

Kramskoi widmete einen breiten Raum seines Schaffens moralisch-ästhetischen und sozialen Problemen seiner Zeit. Für ihn war – wie auch für Tolstoi und Dostojewski – ein starkes Interesse an der menschlichen Psyche charakteristisch. Seine Darstellungen verdeutlichen in ihrer psychologischen Vielschichtigkeit die Widersprüche in der damaligen russischen Gesellschaft. Mit besonderer künstlerischer Aussagekraft zeigt sich das in dem Gemälde «Christus in der Wüste». Ein traditionelles Sujet aus dem Neuen Testament – das Zweifeln Christi, bevor er beginnt, den Weg des Gerechten zu beschreiten – wird hier mit Zeitgeist erfüllt. Das von Kramskoi geschaffene Christusbild erfaßt das qualvolle innere Ringen eines Menschen, der vor einem Scheideweg steht – soil er zugunsten persönlicher Vorteile und des eigenen Glücks vor Schwierigkeiten zurückweichen oder – vom Künstler als Sinnbild hoher Bürgerideale gedacht – zum Wohl der Allgemeinheit die Bürde der moralischen Verantwortung, des opferreichen Kampfes für die gerechte Sache auf sich nehmen?

Einen wichtigen Platz im Schaffen Iwan Kramskois nahm das Porträt ein, wobei das besondere Interesse des Künstlers dem Erschließen des Innenlebens seiner Zeitgenossen galt, ihrer Geistes- und Gefühlswelt. Die Mehrzahl seiner Bildnisse – L. Tolstoi, M. Saltykow-Stschedrin, N. Nekrassow, I. Schischkin und andere – führte Kramskoi im Auftrag Pawel Tretjakows aus, der sich die Aufgabe gestellt hatte, für seine Galerie eine Sammlung von Porträts bedeutender Vertreter der russischen Kultur aufzubauen. Die Darstellungen dieser äußerlich so unterschiedlichen Menschen vereint ein Grundgedanke: die gemeinsame Sorge um das Schicksal des Heimatlandes.

Das Bildnis des Schriftstellers Lew Nikolajewitsch Tolstoi ist eines der besten Porträtwerke Kramskois. Er war der erste Künstler, der den großen Schriftsteller malte. Das Bild entstand 1873 auf Tolstois Landgut Jasnaja Poljana in der Zeit, als der Schriftsteller an dem Roman «Anna Karenina» arbeitete. Kramskoi beeindruckten die außergewöhnliche Zielstrebigkeit und Aktivität Tolstois, sein demokratisches Verhalten und seine Einfachheit. Der Maler vermochte das mit großer künstlerischer Ausdruckskraft in seinem Bildnis zu vergegenwärtigen. Das Gemälde zeichnet sich durch spartanische Strenge aus. Alle Aufmerksamkeit soll sich auf das Gesicht mit dem durchdringenden, forschenden Blick konzentrieren. Durch das subtil herausgearbeitete Hell-Dunkel (Clair-obscure) wollte Kramskoi der intensiven schöpferischen Aktivität des Dargestellten Ausdruck verleihen. In seinem Tolstoi-Bildnis verkörpert sich das sittliche Ideal Kramskois.

Die «Unbekannte» stellt kein Porträt einer bestimmten Person dar, sondern ein verallgemeinertes Bildnis. Kramskois Zeitgenossen sahen darin ein Werk mit entlarvendem Gehalt. Die Dame ist in einer Kalesche vor einer winterlichen Stadtlandschaft wiedergegeben. Dem kalten, in eine strenge Etikette eingebundenen Petersburg stellt der Künstler die Unbekannte aus der aristokratischen Welt gegenüber. Zugleich wird das Selbstbewußtsein der Frau, die diese Welt verkörpert, ihre Fähigkeit zu starken, inneren Regungen spürbar.

Der soziale Untertext tritt hier jedoch nicht ausdrücklich hervor, war nicht das bestimmende Moment dieser Arbeit. Kramskoi zog die Schönheit des Frauenantlitzes und der Kleidung an. In den Werken der achtziger Jahre befleißigte sich der Künstler, von der Anspruchslosigkeit und spartanischen Malweise seiner früheren Porträts Abstand zu nehmen. Wie niemals zuvor ist eine Neigung zur Wiedergabe der Faktur der Dinge zu spüren. Samt, Pelz, Gold, durchsichtiges Gewebe, Straußenfedern und Perlen werden malerisch zur Wirkung gebracht. Wenn Kramskoi früher die strenge Prosaik des Lebens und die Schönheit des Geistigen der Pseudopoesie des luxuriösen Galaporträts vorzog, so war er hier bestrebt, den Rahmen des realistischen Porträts zu erweitern, wobei er allerdings einige Zugeständnisse an den Geschmack der Salonkunst machte. [3 ; 78-80].

IVAN KRAMSKOÏ: À LA DÉFENSE DE L'ART NATIONAL ET RÉALISTE.
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Ivan Kramskoï a beaucoup fait pour l'art russe. Peintre de talent, il a été aussi un critique d'art et un homme public.

Kramskoï est né à Ostrogojsk, gouvernement de Voronej en 1837. Fils de clerc, il a été obligé très tôt de gagner sa vie et il est devenu retoucheur chez un photographe. En 1857, il est venu à Pétersbourg et a été admis à l'Académie des Beaux-Arts.

Ivan Kramskoï prit la tête d'un groupe de quatorze peintres tous sortis de l'Académie des Beaux-Arts. Ils ont déclaré vouloir choisir sans contrainte les thèmes de leurs toiles au concours de la Grande médaille d'or académique, sans avoir a se soumettre à la volonté de ceux qui leur imposaient jusque-là des sujets détachés de la vie réelle. Après le refus de l'administration de l'Académie de satisfaire à ces exigences, le groupe quitte l'Académie et Kramskoï devient président de l'Atelier des artistes pétersbourgeois pour devenir en 1870 l'un des chefs et théoriciens de l'Association des expositions ambulantes («Peredvijniki»).

Dans son tableau le plus célèbre, Le Christ dans le désert, Kramskoï tente de marier l'expérience de l'époque avec une nouvelle approche philosophique. Dans la plaine qui s'étend à perte de vue, le héros du tableau est plongé dans une réflexion douloureuse, les doigts entrecroisés. La réduction de la palette au gris perle, le refus de la couleur comme moyen d'influence émotionnelle, mettent en relief la dimension idéologique de l'œuvre. Où aller? Que faire ? Le héros du tableau n'a pas encore décidé où est la vérité et son devoir moral. Il ne sait pas s'il doit servir le mensonge au profit de la richesse et de sa propre tranquillité ou s'il doit se sacrifier et choisir la souffrance au nom de la justice et du bien universel.

En représentant le moment de choix, Kramskoï veut souligner la liberté qu'a l'homme de décider luimême de son sort.

Le chef-d'œuvre de Kramskoï L'Inconnue est remarquable par la perfection de l'exécution. Ce n'est pas le portrait d'une femme dont le nom est perdu ou caché par l'artiste, mais une image féminine généralisée.

On admire la peinture du visage de l'inconnue, de ses yeux aux lourds cils, de sa jaquette en velours, bordée de fourrure qui se découpe nettement sur le fond brumeux d'un paysage d'hiver pétersbourgeois.

Toute l'activité de Kramskoï consistait à défendre et à affirmer l'art d'avant-garde et l'art d'idées, national et réaliste. Il a toujours lutté contre le mensonge dans l'art, contre l'art séparé de la vie et des intérêts du peuple. [1 ; 13].

VASSILY PEROV (1834-1882).
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The leader of the critical movement of the 1860s was Vassily Gregor'yevich Perov. In his works of art Perov expressed his protest against the unjustness of the society.

Son of a public prosecutor, Perov studied irregularly at Arzamas (1846-1849) at the Art School of Alexander Stupin, a classicist painter whose School was the best of this type in provincial Russia. During the 1850s Perov attended the Moscow School of Painting, Sculpture and Architecture. Pavel Fedotov's domestic scenes, William Hogarth's pictorial satire and genre painting of the «little masters» had a great influence on Perov. In his early works, concordant to N. Chernyshevsky's democratic doctrines, the artist criticised social behaviour. Perov's anti-clerical Village Sermon, of 1861, is very sarcastic. The love-hate conflict is dominating in Perov's full of bitter irony paintings. They give evidence of the painter's profound knowledge of the people's routine life.

In 1862-64 Perov made a trip to Paris. There the painter created a series of genre scenes of the city life. Perov reached the peak of his success as a genre painter in the later half of the 1860s. His compositions became more laconic and expressive. In such works as the Drowned Girl, of 1867, The Last Inn at the City Gate, of 1868, Perov depicted the lowest strata of the urban life. The Last Inn at the City Gate is considered to be one of the best works of art of Russian Painting. The artist depicts the city outskirts on a dark winter evening. A sledge in front of the inn, the sign «Parting», a girl in the cold street, the city gate with the Russian coats of arms, and the road to nowhere – all these attain a symbolic meaning. The dark muted colours convey the feeling of loneliness in the cold estranged world.

Perov was the founding-member of the Wanderers and the exponent of their Brand of Critical Realism. During the 1870s Perov created some of the most accomplished nineteenth century portraits. The best works represent the ultimate of the humanistic ideals. In the main they are genre paintings showing different social types: The Wanderer, of 1870, is a generalised image of a peasant itinerant seeking religious truth, Alexander Ostrovsky, of 1871, portrays an outstanding Russian playwright. Perov's portrait of FyodorDostoevsky, of 1872, sombre in its range of colours and expressive of the spiritual torment of the writer, is the best portrait of the novelist in his lifetime.

Perov's genre paintings of the 1870s present a sympathetic and humorous, rather than tragic treatment of everyday life. Perov favoured the portrayal of eccentrics. The Hunters Resting, of 1871, became one of the most popular Russian Realism canvases. However Perov continued to paint more sombre themes as in the elegiac painting Aged Parents at their Son's Grave, of 1874, based on I. Turgenev's novel Fathers and Sons.

Later in life like other Wanderers, Perov turned to monumental historical painting. The Dispute about Faith, of 1880-81, is very expressive. The Wanderers contributed much to the development of Russian historical painting the peak of which is the brilliant canvases of Vassily Surikov.

Perov's work was extremely varied and at times showed unexpected stylistic potential. Some of his late religious and allegorical paintings foreshadow Symbolism and Art Nouveau.

Perov was a perfect teacher. From 1871 he taught at the Moscow School of Painting, Sculpture and Architecture. Among his pupils were Nikolay Kasatkin, Sergey Korovin, Mikhail Nesterov and Andrei Ryabushkin. [4 ; 48-50].

VASSILI PEROV — LE GRAND PEINTRE RÉALISTE.
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Vassili Perov (1833-1882) est incontestablement le meilleur représentant de l'art réaliste des années 1860. Les nouvelles idées progressistes ont exercé une forte influence sur son œuvre. Dans les années 1850, Perov a fait son apprentissage à l'École de peinture, de sculpture et d'architecture de Moscou. Perov a connu dans sa jeunesse toutes les humiliations de la misère, et cette dure école de la vie a beaucoup contribué à la formation de ses principes démocratiques.

Dans ses premières toiles (début des années 1860), Perov critiquait déjà la réalité existante.

Le tableau Sermon à la campagne est une des premières œuvres de Perov à la Galerie Tretiakov. Elle date de l'«affranchissement» des serfs, il est une satire visant le servage. La scène d'église est privée de toute pompe religieuse: le rayon de lumière qui tombe par la fenêtre n'éclaire qu'un petit groupe de personnes. Le peintre oppose au propriétaire, dormant paisiblement dans un fauteuil, et à son épouse frivole, un groupe de paysans harassés de fatigue. L'un d'eux se grarte la nuque, manifestement incrédule aux paroles du prêtre qui affirme que «Tout pouvoir vient de Dieu». Perov recourt à un simple geste pour expliquer son sujet: d'un doigt le prêtre montre le ciel, de l'autre — le propriétaire.

La Procession de Pâques аи village. Ce tableau représente le spectacle d'une fête d'église dans un village serf: le prêtre, ivre, descend en trébuchant le perron; le diacre s'est écroulé sur les marches; les paysans, pris d'ivresse, marchent dans la boue de la route. L'exposition et la reproduction de ce tableau qui démasquait avec violence le clergé furent interdites par le gouvernement tsariste.

Le tableau de Perov Un thé à Mytichtchi est une critique de l'inégalité et de l'injustice sociales. On у voit un moine obèse devant un soldat qui demande de l'argent.

Dans les années 1865-1870, Perov reproduit des scènes dramatiques. Les tableaux Le Trajet аи cimetière et Un dernier cabaret, peints à cette époque, sont des chefs-d'œuvre. On у relève les qualités suivantes: la signification du sujet, le réalisme et la profondeur psychologique des images, la perfection artistique.

Dans le tableau Le Trajet аи cimetière, Perov rend avec beaucoup de sentiment et de simplicité la douleur d'une paysanne qui mène au cimetière le corps de son mari. On ne voit pas son visage, mais tout en elle trahit la solitude et le chagrin: son dos courbé, sa tête inclinée et ses mains impuissantes qui ont lâché les rênes. Le cercueil recouvert d'une loque, la pâle clarté de l'hiver, le gros nuage neigeux qui pèse sur les orphelins, évoquent la misère des campagnes.

Le thème de la misère paysanne se répète dans le tableau Un dernier cabaret. Un froid séverè d'hiver. Une paysanne qui a très froid attend patiemment son mari à la porte du cabaret.

Les ouvrages de Perov à cette époque ont plus d'espace; les vives couleurs locales de ses premiers tableaux cèdent la place aux tons gris et bruns. C'est de la même époque que datent les tableaux La Noyée, La Troïka, émouvant récit de l'exploitation des enfants apprentis par leur patron, Arrivée de la gouvernante dans une maison de marchand, toile reproduisant les types et les mœurs d'une famille de marchand.

À partir de 1870, Perov s'occupe de peinture des mœurs. Dans les tableaux de cette période on trouve, en plus des personnes, la reproduction très fidèle de la nature russe. Notons Le Déjeuner des chasseurs, L'Oiseleur, Le Pêcheur à la ligne, L'Amateur de pigeons.

Perov est encore connu comme un des meilleurs portrainstes russes. Les portraits qu'il a peints (principalement entre 1870 et 1880) font preuve du sentiment de responsabilité qu'éprouvait ce maître en représentant des personnes. Il n'a pas produit de portraits d'apparat. Les poses de ses modèles sont simples, réelles.

On trouve ces qualités dans Le Portrait de A. Ostrovski qui rend remarquablement le regard franc et perspicace du dramaturge, ainsi que dans celui du Portrait de F. Dostoïevski aux tons gris verdâtre.

L'œuvre de Perov prédétermina l'essor de l'art réaliste à thème qui a été celui des peintres ambulants en 1870-1880. [1 ; 16-17].

IL'YA REPIN (1844-1930).
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Il'ya Ephimovich Repin, a painter of historical subjects known for the power and drama of his works, is considered an outstanding realist of his generation. Born to a poor family near Kharkov Repin learned his trade from an icon painter named Bunakov. In 1864 Repin became a student at the Academy of Fine Arts at St. Petersburg. In 1871 he won an academy scholarship that enabled him to visit France and Italy, and when he returned to Russia he devoted himself to depicting episodes from Russian history. In 1894 he became professor of historical painting at the academy in St. Petersburg.

Although Repin was a good draughtsman and a skilled colourist, he was known for his subject matter. His deeply moving scenes of common people were an indictment of the Tsarist regime. His powerful Volga Boatmen, of 1873, depicting bargemen harnessed together like beasts of burden, epitomises the stark realism and socially critical cast of much of Repin's work, which was to serve as a model for the mid-20th century Soviet Union Socialist Realist painting.

Repin's treatments of Russian subjects tend to be grim in tone, sharply drawn, and boldly composed. In his Religions Procession in the Kursk Guberniya, of 1880-83, Repin depicted almost all the estates of provincial Russia. A ceremonious procession is moving along a dusty road. Each figure is endowed with characteristic poses, movements and gestures. In the centre of the procession are landowners, merchants, clergymen and officers, representatives of the middle and upper classes. The fat landowner's wife who carries the miracle-performing icon is very expressive. She is full of her personal importance. Her arrogant look reflects the self-confidence of landowners whose well-being is vigilantly protected by village police officers. The procession is headed by stalwart peasants; behind them two women of the lower merchant class cautiously carry an empty icon case. A choir is also depicted here. No face shows deep devotion to God. Among the crowd the figure of archdeacon stands out for the bright, festive clothing, but he too is plunged in his own thoughts. True faith is traced only in the images of the poor and pilgrims. The most expressive image is that of the hunchback.

With the development of realism, historical painting underwent great changes. In his large historical paintings Ivan the Terrible and His Son Ivan, November 16, 1581, of 1885, and Zaporozhian Cossacks, of 1891, Repin resurrected the spirit of historical events and recreated historical characters, their fates and passions. The latter is the painter's best-known work.

Repin also did vigorous portraits of his great Russian contemporaries, such as Leo Tolstoy, Mikhail Glinka, and Modest Mussorgsky. [4 ; 52-53].

ILJA JEFIMOWITSCH REPIN (1844-1930).
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Mit dem Wirken Ilja Repins und Wassili Surikows erreichte die Malerei der Wanderer ihre größte Vollkommenheit. Der kritische Realismus wurde zu einer Kunst großartiger Darstellungen von hoher künstlerischer Schönheit.

Repin war äußerst vielseitig, in allen Genres schuf er Hervorragendes. Besondere Bedeutung erlangte er als Porträtist. Der breite soziale Radius seiner «Bildnisgalerie» und die Unterschiedlichkeit der Charaktere der von ihm Porträtierten sind erstaunlich. Er malte Lew Tolstoi – und zwar mehrmals – , den Komponisten Mussorgski, den Chirurgen N. Pirogow, die italienische Schauspielerin Eleonora Duse.

Pissemski, eine markante Erscheinung der russischen Literatur der zweiten Hälfte des 19. Jahrhunderts, prangerte in seinen Werken die Moral der herrschenden Klasse an, ohne an die Kraft der revolutionären Bewegung zu glauben, die sich in Rußland entwickelte. Seine Hauptwaffe war die Ironie. Pissemski fühlte sich selbst in seinem Umkreis unverstanden. Dieser schwierige Charakter des geistreichen Schriftstellers und kranken, vereinsamten, mißtrauischen Menschen ist in dem Porträt mit großer psychologischer Tiefe erfaßt. Energisch modellierte Repin den eindrucksvollen, schwer in die Handfläche gestützten Kopf.

Die Errungenschaften Perows und Kramskois auf dem Gebiet der Porträtmalerei fortführend, bereicherte Repin die Bildnismalerei durch große plastische Ausdruckskraft.

In Repins Porträtkunst treten deutlich die Züge zutage, die auch für seine schöpferische Persönlichkeit und die Malerei der Wanderer insgesamt charakteristisch sind: das lebendige Interesse am Menschen und die tiefe psychologische Durchdringung des Modells. Repin war ein Porträtist, der aufmerksam beobachtete, scharfsinnig entlarvte und sich zuweilen als gefühlvoller, inniger Lyriker erwies. Besonders jedoch fühlte sich seine leidenschaftliche Natur zu kraftvollen energischen Charakteren, zu temperamentvollen schöpferischen Persönlichkeiten hingezogen. Zu seinen besten Bildnissen gehört die Darstellung der berühmten Schauspielerin Pelageja Strepetowa.

Auch andere russische Künstler porträtierten die Strepetowa, vor allem Nikolai Jaroschenko. Doch während dieser ihren hohen Bürgersinn schatzte, die Reinheit ihrer moralischen Ideale, galt Repins Interesse der leidenschaftlichen schöpferischen Natur dieser Frau, ihrer dramatischen, erregenden Ausdruckskraft und ihrem heißblütigen Temperament. Den Maler fesselte ihre große Erlebnisfähigkeit, ihre Expressivität. Ihm ging es darum, durch die Darstellung tief empfundenen seelischen Leids die innere Schönheit und Große dieser Frau aufzudecken. Das Bildnis ist in einer dynamischen Malweise ausgeführt, wie eine rasche Skizze nach der Natur.

Das Bild «Kreuzprozession im Kursker Gouvernement» ist das bedeutendste Genrewerk Repins. Es entstand auf dem Höhepunkt seines Schaffens. Von einem Auslandsaufenthalt zurückgekehrt – Repin hatte Italien bereist und dann einige Zeit in Paris gelebt – , fuhr er in seine Heimat, nach Tschugujew in der Ukraine. Er wollte in das heimatliche Leben eintauchen, hielt sich auf Basaren, in Kirchen, auf Hochzeiten und in Wirtshäusern auf. Und auf diesen unmittelbar aus dem Leben gegriffenen Beobachtungen in Tschugujew beruht auch der Grundgedanke dieses Gemäldes.

Vom Ablauf einer feierlichen religiösen Prozession ausgehend, entrollt Repin ein Bild von großer verallgemeinernder Bedeutung. Er stellte hier das Leben in Rußland kurz nach der Aufhebung der Leibeigenschaft in all seiner Kompliziertheit und Widersprüchlichkeit dar. Mit großer Meisterschaft beherrschte er die Komposition. Da quillt in der sengenden Hitze ein unaufhaltsamer Menschenstrom aus der Tiefe des Bildes hervor. Es ist eine geschlossene Menge, doch als scharfer Beobachter stellt Repin darin deutlich einzelne Typen und individuelle Charaktere heraus: die vor Stolz aufgeblasenen reichen Bauern, die die Laterne tragen, den teilnahmslosen Diakon, die vor Selbstgefälligkeit geradezu überquellende, mit Samt und Seide herausgeputzte Gutsherrin mit der Ikone. Daneben, durch den Stock eines Aufsehers und die Polizisten beiseitegedrängt, die Gruppe der Pilger. Mit ungemeiner Sympathie hat der Künstler das vom Leben benachteiligte und erniedrigte Volk dargestellt. Im Gegensatz zu der Dümmlichkeit und Verlogenheit der Hauptgestalten der Handlung spiegelt sich in den Gesichtern dieser Menschen Aufrichtigkeit und innere Schönheit wider. Eine besondere Rolle spielt die Gestalt des Krüppels. An ihr hat Repin lange gearbeitet, bis es ihm gelang, das reine Gemüt und die Vergeistigung dieses Unglücklichen, die ihm innewohnende Empfindsamkeit und Zielstrebigkeit zum Ausdruck bringen. Der Künstler macht auf das rechtlose Volk aufmerksam und zeigt die in ihm verborgene große Kraft.

Repins Werk «Unerwartet» ist das beste und tiefgründigste Gemälde unter seinen Bildern, die der demokratisch-revolutionären Bewegung gewidmet sind. Dieses Thema interessierte den Künstler sehr, und er äußerte sich dazu in nicht wenigen Arbeiten wie «Unter Bewachung», «Verhaftung des Propagandisten» oder «Ablehnung der Beichte».

In «Unerwartet» gestaltete der Maler die Szene der nicht mehr erwarteten Rückkehr eines verbannten Revolutionärs von der Zwangsarbeit. Es ist die Wiedergabe der ersten Augenblicke überraschenden Wiedersehens, in der Repins psychologische Darstellungskunst ihren Höhepunkt erreichte. Die gesteigerte Expressivität der Gesichter enthüllt den Grundgedanken seines Werks: Repin wählte den Moment höchster Spannung, der die unmittelbar bevorstehenden Gefühlsausbrüche ankündigt. Auf dem ausgezehrten, früh gealterten Gesicht des Verbannten steht eine stumme Frage: Wie werden ihn seine Nächsten aufnehmen? Werden sie ihn nach der langen Trennung und den überstandenen Strapazen wiedererkennen?

Ungemein ausdrucksstark ist auch die Mutter, die sich gerade erhebt und dem Sohn entgegenstrebt. In ihrer Bewegung, ihrer Haltung hat der Künstler die starke Erschütterung des Augenblicks dargestellt. Die Gesichter der Kinder, der Frau am Flügel und des Dienstmädchens drücken eine ganze Skala innerer Bewegung aus: Freude, Schreck, Unschlüssigkeit, Neugier.

Die lockere Pleinairmalerei läßt die Frische eines feuchten Tages hinter dem Fenster ahnen und gibt das weiche, flimmernde Licht wieder, das den Raum überflutet. Alltägliches und Heroisches fließen zu einer überzeugenden Darstellung zusammen, wobei selbst solche Details aussagekräftig sind, wie die Bilder an der Wand: Die Porträts bekannter fortschrittlicher Dichter jener Zeit machen deutlich, daß die Familie den Idealen des Verbannten treu geblieben ist. [3 ; 104-111].

ILYA REPINE — LE GÉNIE DE LA PEINTURE.
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Ilya Efimovitch Repine est né en 1844 à Tchougouïev, en Ukraine, dans une famille de militaires.

Passionné très tôt par la peinture, il apprend l'art des icônes. À 19 ans, il entre à l'Académie des Beaux-Arts de Saint-Pétersbourg.

Il commence un immense travail: Les Haleurs de la Volga. Il passe plusieurs mois sur les bords du fleuve et passe ses journées à faire des croquis, se faisant accepter par ces hommes rudes et peu habitués à servir de modèles! Ilya connaissait personnellement chacun des personnages de son tableau. Ainsi le haleur central se nommait Kanine: «Il suscite un grand respect: on dirait un saint résistant à la tentation», écrit Repine lui-même.

Après quelques mois en Italie, le peintre séjourne à Paris où il assiste aux premières expositions des impressionnistes qui le laissent indifférent. Dans ses lettres, il ne partage pas l'enthousiasme de ses collègues russes et affirme même que ce style de peinture «s'éloigne dangereusement de la véracité de la vie quotidienne».

À son retour, il s'installe à Moscou. Dans les années 1890, Repine peindra une de ses plus grandes œuvres: Procession religieuse dans la province de Koursk.

Virent le jour également: Les Cosaques Zaporogues écrivant une lettre..., Le Retour inattendu ou Ivan Grozny et son fils Ivan... qui montre le tsar serrant contre lui le corps de ce fils tant aimé qu'il vient pourtant de tuer. Cette toile connut diverses réactions devant la réalité brutale et sanglante qu'elle décrivait: on recommandait même aux femmes de ne pas regarder certe peinture car elle provoquait l'évanouissement de beaucoup d'entre elles!

Association des expositions artistiques ambulantes.

En 1870, 14 peintres fondent l'Association des expositions artistiques ambulantes. Ils sont certains que la peinture doit être le reflet de la réalité et refusent tout sujet obligatoire au nom de la liberté de création.

Ils peignent la vie et la nature au plus proche, les expositions deviennent «ambulantes»: on expose les toiles dans toutes les villes du pays pour les faire connaître et mieux les vendre. Se mettant totalement en marge de l'Académie officielle, l'Association est gérée démocratiquement par un conseil élu pour une année.

Leur première exposition, le 29 novembre 1871 à Saint-Pétersbourg, fut un succès. Elle partit ensuite à Moscou en avril où elle connut le même succès, tant auprès du public, que des critiques et des mécènes.

L'âge d'or de cette Association dura 10 ans et Ilya Repine en fut membre officiel en 1878. Il déclarait: «Je suis proche des idéaux de Gogol, Belinski, Tourgueniev, Tolstoï [...] De toutes mes misérables forces je tâche d'incarner mes idées dans la vérité; la vie qui m'entoure m'émeut trop, me travaille sans répit, m'appelle à топ chevalet; la réalité est trop cruelle pour у broder la conscience tranquille des motifs insolites.».

Repine — portraitiste.

Le sens du portrait d'Ilya Repine est tout aussi particulier que ses «peintures de genre». Il saisit les moindres détails de la personnalité.

Ainsi le portrait du compositeur Moussorgski hospitalisé, la santé dégradée par son alcoolisme, quelques semaines avant sa mort.

Les portraits prendront également une grande part dans la réalisation d'une œuvre de commande gigantesque: Session protocolaire du Conseil d'État pour marquer son centenaire le 7 mai 1901. Le titre est aussi long que la toile: 877 cm sur 400 cm de haut!

Pas moins de cent conseillers sont ainsi «croqués» et Repine réussit à rendre tout l'immobilisme de cette institution...

Repine:«l'amour de sa vie».

À partir de 1892, le peintre devient professeur à l'Académie des Beaux-Arts et effectue plusieurs voyages en Europe jusqu'a 1900, date à laquelle il rencontre à Paris Natalia Nordman «l'amour de sa vie». Il s'installe avec elle dans un domaine qu'elle possède sur le golfe de Finlande à une heure de train de Saint-Pètersbourg: «Les Pénates» à Kuokkala.

Ensemble ils organisent les «Mercredis des Pénates» qui attirent l'élite intellectuelle de la Russie. Natalia meurt en 1914, léguant sa propriété à l'État mais Ilya у vivra les dernières années de sa vie.

Handicapé par une atrophie des muscles de sa main droite, il s'entraîne à peindre de la main gauche avec beaucoup moins de succès et ses revenus financiers déclinent. En 1918, quand la Finlande a obtenu son indépendance, il reste aux «Pénates», refusant la révolution bolchévique. Il ne revient en Russie que sur les supplications du ministre de l'Éducation de l'Union Soviétique en 1926. Il mourra aux «Pénates» en 1930 et у sera enterré.

La guerre, en 1939, ramène en Russie ce morceau de terre finlandaise qui fut rebaptisée Repino en l'honneur du peintre, en 1948. [1 ; 22-23].

VASSILI SURIKOV (1848-1916).
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Vassili Surikov exercised a great stylistic authority in Russia. He was one of the Wanderers to reconcile national ideals and a pictorial style, of the Byzantine artistic tradition. Decorative pulsating surface, strong horizontals were first recovered in Surikov's works of art.

Vassili Surikov was born in Siberia. In 1868 he set out for St. Petersburg on horseback to join the Academy of Arts. The journey took him a year. On his way to St. Petersburg Vassili Surikov made frequent stops in ancient towns of Russia. He was greatly impressed by Kazan and Nizhni-Novgorod. But Moscow fascinated and enchanted him and it determined the artist's mode of life and way of work for years to come.

Vassili Surikov was the first Russian painter who turned to the past of Russia for the subjects of his work of art. Actually he was the first historical painter in Russia. Although a realistic painter, Surikov never became a narrative one. The painter tried to express the past against the background of common people.

The Morning of the Streltsy's Execution, of 1881, is the earliest artist's explicit vision of the historical past. It reproduces the event from Peter I's time that continues to shock people even today. In the year of 1682 the Streltsy, the Russian citizen-soldiers, incited a revolt in Moscow. At that time Peter, a boy of ten, had to flee the capital to survive. When Peter ascended the throne he took revenge on the old unreliable army and beheaded the Streltsy in the presence of their wives and children. In the painting Surikov depicts the moment preceding the execution. The composition divides into two groups: one centres around Peter, another one shows the Streltsy, their wives and children. This painting was the first one to express the artist's understanding of history.

Surikov's masterpiece Boyarinya Morosova was created in 1887. Enormous in size and scale the canvas depicts the persecution of the 'old believers' by patriarch Nikon. The subject of the painting is based on the historical event that took place in the seventeenth century during the reign of Tzar Aleksei Mikhailovich, the father of Peter I. The scene is set in a street of medieval Moscow. The figures are arranged in an urban landscape in winter low afternoon light. The street is filled with throngs of people. They are here to accompany and pay homage to the first Boyarinja of Moscow who is being taken for interrogation and torture for her adherence to the old believers. The composition centres around Boyarinya Morosova. She is aflame with prophecy. Her hand is raised in an eloquent gesture with two fingers making the sign of the cross, the symbol of the old believers, which was forbidden by the church. She is superb in her indomitable inflexibility and readiness to die for what she considers a virtuous cause. This painting is made in the fresco-like style. The construction of this work of art reminds the monumental paintings of the great Italians — Michelangelo, Tintoretto, Titian and Veronese. The composition is full of movement. In a single scene one motion leads the eye from the agitated crowd to the boyarinya's dramatically uplifted hand and pointing fingers. Pure colour rules in the picture. The brushstrokes are free and sweeping. The storms of colour and the dynamic rhythm make the painting alive.

Vassili Surikov exerted a great influence on the Russian artists of his time. Surikov was a real pupil of nature. His landscape background inspired such artists as A. Kuindzhi, I. Ayvazovski and I. Levitan who created a school of landscape painting in Russia. [4 ; 55-57].

WASSILI IWANOWITSCH SURIKOW (1848-1916).
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Der Name des Historienmalers Wassili Surikow ist eng verbunden mit der Blüte der progressiven demokratischen Kunst der zweiten Hälfte des 19. Jahrhunderts. Mit seinem Schaffen erreichte die Schule der russischen Malerei ihren Höhepunkt. Die Fähigkeit, die Erscheinungen des Lebens zu analysieren, vereinte sich in seiner Kunst mit einem hohen Pathos. Den Künstler interessierten die entscheidenden Augenblicke des Umbruchs in der russischen Geschichte, Bewegungen, die von den Aufständen der Volksmassen getragen sind. Deshalb galt seine besondere Aufmerksamkeit der Zeit des Zaren Peter I., einem komplizierten, an Entwicklungssprüngen reichen Abschnitt in der russischen Geschichte. 

Das Bild «Am Morgen der Strelitzenhinrichtung» zeigt den Ausgang des Aufstandes der Strelitzen (Soldaten der alten russischen Armee des 16. und 17. Jahrhunderts). Sie hatten mit ihrer Erhebung gegen die Militärreform Peters I. rebelliert. Den architektonischen Hintergrund des Gemäldes bildet der Rote Platz mit der Kremlmauer und der Basilius-Kathedrale. Rechts ist Peter I. mit seiner straffgegliederten neuen Armee und ausländischen Gästen dargestellt, links die Ansammlung der Strelitzen unmittelbar vor ihrer Hinrichtung und ihre nächsten Angehörigen – Mütter, Frauen und Kinder. In der Begegnung der Blicke Peters I. und des rotblonden Strelitzen mit der Mütze offenbart sich die dramatische Kollission: Hier stoßen zwei starke unerbittliche Charaktere aufeinander, leidenschaftlich und furchtlos. Da gibt es weder Reue noch Gnade. Das sind zwei gegensätzliche, unversöhnliche Welten.

Der Künstler stellt in der Volksmasse deutlich einzelne Typen heraus, mit tiefer psychologischer Durchdringung gibt er die innere Bewegung der Menschen in den letzten, tragischen Minuten vor der Hinrichtung wieder. Das schwere Halbdunkel der Morgendämmerung und die dichten, kalten Schatten, die die leuchtenden Farben dämpfen, verstärken die Dramatik des Vorgangs.

In dem Gemälde «Menschikow in Berjosowo» setzt Surikow das mit den «Strelitzen» begonnene Thema fort. Erneut wendet er sich Ereignissen der Zeit Peters I. zu. Jetzt jedoch beschäftigt den Künstler das dramatische Schicksal des bedeutendsten Mitstreiters des großen Reformators: Alexander Menschikow. Ein Mann von einfachem Stand, klug, aktiv und willensstark, wurde Menschikow zum allernächsten Vertrauten Peters I. und stieg als dessen Günstling zum Fürsten und Herzog auf. Doch seine glänzende Karriere endete tragisch. Nach Peters Tod wurde er nach Sibirien verbannt, wo er bald starb.

Surikow stellte sich mit dem Gemälde die Aufgabe, die psychologische Tragödie dieses Menschen zu zeigen. Sein Menschikow ist der vom Künstler geschätzte Тур des russischen Menschen, mit kräftigem Körper und starkem Geist – jetzt zur Untätigkeit und damit gleichsam zum Tode verurteilt, doch keineswegs gebrochen.

Der Sohn, dessen Gedanken offenbar eigene Wege gehen, und die jüngere, ganz in ihre Lektüre versunkene Tochter machen den Eindruck, als hätten sie sich bereits an den monotonen Alltag in der abgeschiedenen Gegend gewöhnt. Von ausweglosem Leid ist Maria, die ältere kränkelnde Tochter, erfaßt, die zu Füßen des Vaters sitzt. Auch Maria verstarb in Sibirien. Ihr zartes Wesen bildet einen krassen Gegensatz zu der mächtigen Gestalt Menschikows, ebenso wie der Seelenzustand der beiden Gestalten ganz unterschiedlich ist. Die dunkle, spannungsgeladene Farbgebung verstärkt die tragische Note dieser Darstellung.

Das Gemälde «Die Bojarin Morosowa» ist das bedeutendste Werk Surikows. Der Künstler hat hier ein Geschehen aus der russischen Geschichte aufgegriffen, das sich in der zweiten Hälfte des 17. Jahrhunderts, in der Zeit der Kirchenspaltung ereignet hat: Die Einführung der neuen Kirchenreformen durch den Patriarchen Nikon stieß im Volk, bei den Altgläubigen, auf Widerstand, der zugleich ein Ausdruck des sozialen Protestes angesichts der immer tiefer reichenden gesellschaftlichen Widersprüche war. Zu Nikons Gegnern gehörten auch reiche Bojarenfamilien, darunter Feodossija Morosowa, eine Frau mit starkem Geist, die für den alten Glauben den Märtyrertod auf sich nahm. Sie starb 1679 in der Verbannung.

Surikow wählte eine Szene, in der die Morosowa in Ketten gelegt zum Verhör in den Kreml gebracht wurde, und gestaltete dieses Ereignis als Volksdrama: Die Fahrt geht durch die engen, von Menschen erfüllten Straßen Moskaus. Indem die Morosowa die Schwurhand nach altem Brauch mit zwei emporgestreckten Fingern erhebt, ruft sie das Volk auf, bis in den Tod zu seiner Sache zu stehen. Nur der mit bloßen Füßen im Schnee hockende «Gottesnarr», der in der alten Rus das Gewissen des Volkes versinnbildlichte, wagt es, offen mit dem gleichen Bekreuzigungszeichen zu antworten.

In dem Menschenauflauf läßt der Künstler gleichsam die verschiedensten Gefühle aufeinanderprallen. Er zeigt eine erstaunliche Vielfalt an Туpen und Persönlichkeiten. Mit großer künstlerischer Kraft hat er das russische Volk in seiner unwiederholbaren Eigenart, seinem reichen Gefühlsleben, seiner geistigen Kraft und seelischen Schönheit erschlossen. Zugleich zeugt das Gemälde, das einen strahlenden Wintertag und in herrlichen Farben funkelnde, reich bestickte Kleidung wiedergibt, von Surikows Pleinair-Versuchen und seinem Studium der klassischen westeuropäischen Kunst. [3 ; 112-117].

VASSILI SOURIKOV – LE GRAND PEINTRE D'HISTOIRE RUSSE.
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Vassili Sourikov (1848-1916) est le plus grand peintre d'histoire russe qu'il voyait comrne un drame dont le peuple est  l'acteur. Ses héros sont liés par l'unité de l'action et la communauté de sort. «Je ne comprends pas l'action de personnages historiques isolés sans la participation du peuple, de lafoule: il me faut les chercher dans les rues», écrivait  l'artiste.

Vassili Sourikov est né à Krasnoïarsk dans une famille cosaque. On croit même que ses ancêtres sont venus en Sibérie du Don avec les troupes du fameux Ermak.

Sourikov a toujours parlé de  l'influence exercée par la Sibérie sur son œuvre. De son propre aveu, Sourikov n'avait découvert sa véritable vocation de peintre d'histoire russe qu'après s'être installé (dans la seconde moitié des années 1870) à Moscou, après avoir terminé ses études à l'Асаdémie des Beaux-Arts de Pétersbourg.

Le tableau Le Matin de l'ехéсиtion des streltsi a été commencé à Moscou en 1878. C'est la première grande œuvre de Sourikov relative au passé russe. Le peintre s'est adressé à  l'époque qui marque un énorme changement dans  l'histoire de la Russie, notamment aux réformes de Pierre le Grand. Les groupes sociaux condamnés à disparaître lui opposaient une résistance active. Les streltsi — soldats des tsars moscovites, qui devaient être remplacés par des troupes régulières, se révoltèrent à plusieurs reprises. La dernière rébellion organisée par la tsarevna Sophia, prétendante au trône et soutenue par les streltsi a été cruellement réprimée par Pierre 1er.

Le sort d'Alexandre Menchikov, favori et un des plus proches collaborateurs de Pierre 1ere, a inspiré le second grand tableau historique de Sourikov — Menchikov à Berezov. Menchikov a été sous Pierre 1er et ensuite sous Catherine 1ere, le premier personnage de  l'État. Mais en 1727, durant le court règne de Pierre II, le parti de la vielle aristocratie a réussi à faire tomber le tout-puissant ministre: il a été arrêté, privé de tous ses biens et titres et exilé à Berezov, avec son fils et ses deux filles.

Le tableau ne nous fait pas témoins de quelque drame historique: ni mouvement, ni action d'éclat. Le sort d'un personnage réel, un drame intime, voilà ce que  l'artiste a voulu évoquer. Toute la famille, unie par le malheur, est assise autour de la table. Mais chacun est plongé dans ses propres réflexions. Une lumière froide, qui se répand sur les visages, perce à peine à travers une petite fenêtre couverte de givre. Le plafond de  l'isba semble peser sur  l'énorme silhouette de Menchikov. Les traits sévères trahissent une colère concentrée. La profondeur et la finesse d'interprétation, le robuste réalisme de l'eхécution, font de l'image nationale de Menchikov, un chef-d'œuvre de la peinture mondiale.

En automne 1883, Sourikov a fait son premier voyage à  l'étranger qui a duré environ une année. L'œuvre des grands maîtres de la Renaissance a captivé toute son attention. L'artiste crée son célèbre tableau — La Boyarine Morozova.

La boyarine Morozova était une adepte fervente de la vielle foi. Elle ne renia pas sa croyance et mourut d'inanition en prison en 1672.

Le mouvement schismatique s'étendait parmi la population de la Russie moscovite. Il exprimait la protestation centre les mesures d'oppression du gouvernement qui inaugurait «la foi nouvelle».

Dans la brume épaisse d'un matin d'hiver, le traîneau qui emmène la schismatique Morozova, chargée de fers, à l'interrogatoire au Kremlin, glisse sur la neige humide. D'un geste exalté Morozova a levé son bras avec une lourde chaîne au poignet. Elle fait le signe de croix avec deux doigts comme  l'ordonnent les rites des vieux croyants. Ses yeux enflammés sur son blême visage sont terribles. On voit qu'elle ne craint ni la torture na la mort.

Morozova domine la foule sans toutefois  l'effacer. Sourikov ici tranche un des problèmes les plus difficiles de  l'art plastique, celui du «héros et de la foule».

La foule forme un tout, mais aucun personnage ne se confond avec elle. L'harmonie de la masse et de  l'individu est parfaite: chacun réagit aux événements à sa manière; chaque personne, c'est une voix nouvelles dans un chœur tragique unique.

La Boyarine Morozova, comme d'ailleurs toutes les œuvres de Sourikov, a été précédée d'un grand travail préparatoire, ce dont témoignent de nombreuses esquisses. Sourikov ne ménageait ni son temps ni ses efforts pour trouver des modèles qui convenaient à sa conception des personnages historiques. [1 ; 25-26].

WASSILI DMITRIJEWITSCH POLENOW (1844-1927).
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Das Bild «Moskauer Hof» von Wassili Polenow zieht den Betrachter durch seine Frische, die feine, stimmungsvolle Lyrik und das unverkennbar Nationale des Motivs an. Dargestellt ist ein Winkel des alten Moskau, der Hinterhof eines herrschaftlichen Anwesens. In der Tiefe des Gemäldes ragen kleine weiße Kirchen mit goldenen Kuppeln und spitzen Glockentürmen auf. Ein hoher, sonniger Himmel, der alles mit goldenem Licht übergießt, ruft ein Gefühl der Lebensfreude hervor. Mit der Darstellung dieses ganz alltäglichen und prosaischen Motivs schuf der Künstler ein poetisches Bild vom Moskauer Leben der siebziger Jahre mit typischen Zügen des Patriarchalischen und Provinziellen.

Polenow setzte mit dem Werk die intim-lyrische Strömung der russischen Landschaftsmalerei fort, die A. Sawrassow mit dem Bild «Die Saatkrähen sind da» begonnen hatte. Die stille, klare Schönheit der Natur verschmilzt im «Moskauer Hof» mit dem gemächlichen, harmonischen Leben der Menschen. Das Gemälde machte durch seine Natürlichkeit und Geschlossenheit und die zu jener Zeit noch ungewohnte Malweise – ein Resultat der Arbeit im Freien – großen Eindruck auf Polenows Zeitgenossen. In der Palette des Künstlers fehlen die düsteren grauen und braunen Farben. Einen solch reinen Ton kannte die russische Landschaftsmalerei der siebziger Jahre noch nicht.

Das Interesse an der Pleinairmalerei, an der Schönheit der malerischen Ausführung, an der Harmonie der Farbklänge, an der Feinheit des leichten und durchsichtigen Pinselstrichs sind typische Besonderheiten der Schaffensmethode Polenows, durch die er sich von anderen Wanderer malern unterscheidet. [3 ; 96].

VASSILI POLENOV — LE PEINTRE DES MŒURS.
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Vassili Polenov, un des plus grands peintres russes, est né à Saint-Pétersbourg, en 1844. Polenov suivit ses premiers cours de dessin sous la conduite de Pavel Tchistiakov, puis il fit simultanément des études à l'Université de Saint-Pétersbourg et à l'Académie des Beaux-Arts. Cette Académie lui accorda ensuite une bourse pour faire un voyage en Europe. Il travailla en France, en Italie et en Allemagne. À son retour, on lui décerna le titre d'académicien pour ses tableaux sur l'histoire de France. Pendant qu'il était dans ce pays et qu'il travaillait avec Repine en plein air, Polenov se mit à peindre des esquisses de paysages. En 1876, il fut volontaire pour combattre pendant la guerre des Balkans et, en 1877, il publia le Journal d'un volontaire russe, qu'il illustra lui-même. L'année 1878 est devenue marquante pour lui: il est venue s'installer à Moscou où il a été membre de l'Association des expositions ambulantes.

L'horizon de ce peintre est très large. La peinture d'histoire l'intéressait tout autant que la peinture de mœurs. En 1878, il crée son tableau Le Jardin de la grand-mère qui représente le charme d'un vieux jardin abandonné.

En 1878, Polenov fait Une cour à Moscou, son tableau le plus célèbre qui détermina son passage à la peinture de paysage en plein air. Ce chef-d'œuvre reproduit un coin paisible de Moscou du XIXе siècle où l'on vivait sans hâte au jour le jour. Des enfants jouent dans la cour envahie d'herbes, une femme passe avec un seau d'eau. On note dans ce tableau des couleurs fraîches et claires.

L'Étang envahi par les herbes est un des tableaux les plus connus de Polenov. On admire le vert olive clair de cette toile. Les arbres très nets au premier plan et qui s'estompent dans le fond attirent l'attention, ainsi que le miroir des eaux dormantes. La poésie pénétrante de cette œuvre évoque les sentiments qu'on éprouve en se trouvant au sein de la nature.

De 1882 à 1895, en tant que chargé du cours de paysage à l'École de peinture, de sculpture et d'architecture de Moscou, il est devenu le professeur de Constantine Korovine et d'Isaac Levitane. En 1890, Polenov a fait l'acquisition du domaine de Borok, où il a fait construire une maison, un atelier et une église, qu'il a dessiné lui-même. Après sa mort en 1927, la maison a été transformée en musée. [1 ; 21].

VICTOR VASNETSOV (1848-1926).

Among the historical painters of the turn of the nineteenth century Victor Vasnetsov is noted for his depth of feeling and power of style. A painter, draftsman and graphic artist, Vasnetsov played a principal part in the development of Russian art from realistic traditions of the Wanderers towards Art Nouveau with national historical tendency.

Victor Vasnetsov embodies Russian historical painting. His works of art are not only the product of his great imagination and pictorial skill; they are also the result of discipline and self-control. Born in the village of Lopiyal, Viatka Province, and, like his grandfather and father, destined to be a priest, Victor Vasnetsov gave up his theological career and came to St. Petersburg in his late adolescence to study draughtsmanship at the drawing school of the Society for the Encouragement of the Arts in St. Petersburg. There he studied with Ivan Kramskoy. Victor Vasnetsov mastered his skill at the Academy of Arts, St. Petersburg. In 1869-74 the young painter joined the Wanderers. The year 1878 marked the watershed in Vasnetsov's creative activity. From that time it falls into two periods. The first period of Critical Realism was demonstrated at the Circulating Art Exhibition. At that time Vasnetsov's imaginary characters were 'little men', portrayed in the spirit of the time when the Wanderers movement was at its prime. This period is exemplified best of all by such paintings as «From Lodging to Lodging», of 1876, and the «Préferance», of 1879. Both of the pictures are based on the tradition of genre painting derived from Dutch painting. The former depicts a poverty-stricken old married couple dragging themselves along the dark Palace Embankment in search of cheaper lodgings. All the superfluous details are omitted; this makes the snow-covered surrounding space even more deserted and dreary and the protagonists' prospects more dismal. The public warmly received this painting. The «Préferance» is a moralising picture done in the spirit of William Hogarth. Vasnetsov was impressed by his stay in Paris. This resulted in a large canvas «Fairground Booths in Paris», of 1876-77.

The last decade of the 19th century witnessed a powerful upsurge of public interest in Russia's ancient past. It was brought about by the Old Russian Revival. Vasnetsov became one of the founder-figures of this artistic movement.

In March 1878 Vasnetsov left St. Petersburg and settled permanently in Moscow, a real Russian city with its patriarchal mode of life. Here Vasnetsov's art entered a new phase. The first painting of this period was After Prince Igor's Battle with the Polovtsy, of 1880. A monumental composition was inspired by the great epic of the early Russian state. It became a new departure in Russian historical painting. The key-note of this colossal canvas is not only grief over the outcome of the fateful battle, it is a glorification of those who died for their patrimony. A Knight at the Cross-roads, of 1882, is a poetic picture full of nostalgia for the irrevocable old days covered with the «grass of oblivion». Ivan Tsarevich Riding the Grey Wolf, of 1889, depicts a scene from a popular Russian fairy tale. The fairy tale subject has been frequently produced in numerous literary works and musical compositions. The greater part of the enormous painting was done in Kiev, where Vasnetsov was working on murals for St. Vladimir Cathedral. But the landscape background was derived from the studies made in Abramtsevo. The landscape is very important. The forces of evil surround Ivan Tsarevich and Helen the Fair. The impassable wall of the wood rises in front of them. The artist's imagination has transformed an ordinary wood near Moscow into a fantastic, mysterious wildness. A subject that occupied Vasnetsov in his mature years was the feat of the Russian knights. The Legendary Heroes is Vasnetsov's most outstanding accomplishment. It was designed in 1871 and completed only in 1898. Whatever Vasnetsov was working on during those years, the robust horsemen at the crossroads always stood before him, attracting him with their irresistible force. The completion of this painting Vasnetsov considered being his artistic and civil duty. The images created by the artist are extraordinary. A powerful patrol standing guard at the frontier of their native land, their grand horses embody the heroic spirit. This is felt in the open expanse of the landscape, in the outline of hills in the distance, and in the severe cloudy sky. Although the scene does not represent any actual movement, it gives a sense of force and dynamism. The mighty epic knights look as if rooted in the earth. The perspective is calculated for the eye level of a person of average height standing on the floor below. The legendary figures seem to be cast of iron. One feels that no force could move them from where they stand. In scope and monumentality this work is incomparable. High artistic merit and profound conception, has become the pride of Russian national culture. Tsar Ivan the Terrible was accomplished in 1887. On a narrow vertical canvas we see Ivan IV descending the stairs. Looking at him from below the beholder feels himself one of the crowd awaiting the Tsar outside the palace. This gives the figure its grandeur and majesty.

Vasnetsov was a brilliant portrait painter, book illustrator and stage designer. His sketches for the theatre settings represent an innovation in the Russian stage design. Vasnetsov also drew up the decorative composition for the façade of the Tretyakov Gallery in Moscow in 1906. His house built to his project in 1894 was turned into Vasnetsov House Museum in 1953. [4 ; 63-66].

VIKTOR MICHAILOWITSCH WASNEZOW (1848-1926).

Unter den Wanderern war Viktor Wasnezow eine ganz eigenständige Persönlichkeit. Als erster entdeckte er die Schönheit der russischen Heldenlieder für die Malerei, ihn zog die Poesie der Märchenwelt an. In den Schöpfungen der Volksphantasie sah er die Widerspiegelung der Ideale des russischen Volkes. Er gehörte außerdem auch zu den ersten russischen Malern, die sich dem Theater zuwandten. Beispielsweise schuf er die Dekoration für die Oper «Schneeflöckchen» von N. Rimski-Korsakow im privaten Opernhaus des russischen Kunstmäzens Sawwa Mamontow.

Wasnezows vielseitiges Schaffen war eng mit der monumentalen Kunst verbunden. In der Kiewer Wladimir-Kathedrale befindet sich eine grandiose Wandmalerei von ihm. Wie alle Wanderer blieb er, auch wenn er sich dem Erdichteten, Phantastischen zuwandte, Realist. In Bildern wie «Iwan Zarewitsch auf dem grauen Wolf», «Aljonuschka» oder «Die Recken» bezog er immer die lebendige Natur ein: Er malte Landschaften und Porträts von Menschen seiner Umwelt.

Sein Selbstbildnis von 1873 ist als Skizze ausgeführt, als Modell für einen der drei Volkshelden auf dem bekannten, ebenfalls in der Tretjakow-Galerie aufbewahrten Gemälde «Die drei Recken» – Dobrynja Nikititsch, der in der Überlieferung den Gerechtigkeitssinn und die Kühnheit des russischen Volkes verkörpert.

Das Gemälde «Aljonuschka» schuf Viktor Wasnezow, als er auf dem Höhepunkt seines Schaffens stand. Das russische Volksmärchen über Aljonuschka und ihren Bruder Iwanuschka ist durchdrungen von lyrischem Gefühl. Dieses Märchen erzählt von unglücklichen Kindern, die ohne Mutterliebe aufwachsen. Ihre Stiefmutter ist eine böse Zauberin. Besonders schlecht ergeht es dem kleinen Iwanuschka. Aljonuschka liebt den Bruder sehr, und sein Schicksal berührt sie tief.

Wasnezow schuf das Gemälde nicht als Illustration zu einer konkreten Situation, er erzählt auf seine Weise, real und innig, von dem armen Bauernmädchen Aljonuschka. Ihr aufrichtiger, großer Kummer, den der Künstler zutiefst nachempfindet, verleiht dem Bild eine hohe Durchgeistigung und Poesie. Aljonuschka sitzt auf einem Stein an einem Waldsee. Im Volksglauben ist ein See im Wald ein «Ort der Hoffnungslosigkeit», wo unglückliche Mädchen ihrem Leben ein Ende setzen. Die Landschaft in diesem Gemälde wirkt genau so beseelt wie das Mädchen, sie ist durchweht von stiller, trauriger Versonnenheit. Mensch und Natur geben die gleiche Stimmung wieder: Der Kummer des Mädchens verschmilzt mit dem Welken der Herbstlandschaft, in der goldene Blätter wie Tränen von den Bäumen ins Wasser des Sees fallen.

Wasnezow wollte nicht das Phantastische des Märchens aufdecken, sondern dessen Lebenswahrheit, seinen humanistischen Gehalt und die lyrische Grundstimmung. Der Ausführung des Gemäldes gingen umfangreiche Arbeiten nach der Natur voraus. [3 ; 132-133].

VIKTOR VASNETSOV — PEINTRE-CONTEUR.

Viktor Vasnetsov était un artiste russe qui se spécialisa dans les représentations mythologiques et historiques. Il est né le 15 mai 1856 dans la province de Viatka. Viktor partit à Saint-Pétersbourg pour étudier  l'art. En août 1867, il est accepté à l'Académie Impériale des Beaux-Arts. Trois ans plus tard, le mouvement des peintres réalistes se rebella contre l'académisme. Vasnetsov rencontra et se lia d'amitié avec son meneur, Ivan Kramskoï, qu'il considérait comme un maître. Il devint aussi très proche de son compagnon d'étude Ilya Repine.

En 1876, Repine invita Vasnetsov à rejoindre la colonie des peintres ambulants à Paris.

Pendant cette vie en France, il put étudier les peintures classiques et contemporaines, tant académiques qu'impressionnistes. Il peignit alors Les Acrobates, et exposa certaines de ses œuvres. C'est à ce moment qu'il devint fasciné par les sujets mythologiques et les contes, commençant à travailler sur Le Tsarévitch Ivan montant un loup gris et L'Oiseau de feu. Il rentra à Moscou en 1877.

À la fin des années 1870, Vasnetsov se concentra à illustrer des contes russes et des bylines.

Ces œuvres ne furent pas très appréciées de leur temps. Certains  l'accusèrent de rejeter les principes réalistes des «Peredvijniki». Alors Vasnetsov s'est tourné vers les sujets religieux et a exécuté un grand nombre d'icônes.

Entre 1884 et 1889, Vasnetsov fut chargé de peindre des fresques pour la cathédrale Saint-Vladimir de Kiev. Pendant qu'il était à Kiev, Vasnetsov se lia d'amitié avec Mikhaïl Vroubel, engagé aussi dans la décoration de la cathédrale, qui devint en quelque sorte son élève. C'est aussi à Kiev qu'il acheva Le Tsarévitch Ivan montant un loup gris et commença sa plus célèbre peinture: Les Bogatyrs.

Pendant les vingt années suivantes, Vasnetsov travailla beaucoup, mais la plupart de ses dernières œuvres furent perçues comme ayant moins d'importance.

Au tournant du siècle, Vasnetsov élabora le style «conte de fées» de  l'architecture de «la renaissance russe». En 1904, Vasnetsov créa son bâtiment le plus célèbre, la Galerie Tretiakov.

Entre 1906 et 1911, Vasnetsov travailla sur les mosaïques de la cathédrale Alexandre Nevski de Varsovie. En 1912, Vasnetsov reçut un titre de noblesse du tsar Nicolaï II. [1 ; 28].

ALEKSEY SAVRASOV (1830-1897).

Aleksey Kondrat'yevich Savrasov, an outstanding Russian painter, was born and died in Moscow. Savrasov entered the School of Painting, Sculpture and Architecture in Moscow in 1844 where he studied up to 1854 and taught there from 1857 to 1882. He was among the fifteen founder-members of the Wanderers. He showed his two works at the first exhibition of the group. Savrasov together with Ivan Shishkin, Mikhail Klodt and Fyodor Vasil'yev established a particular Russian school of landscape painting. By 1870 the Savrasov's style had developed from a Romantic and somewhat artificial manner, as seen in the Losiny Island in Sokol'niki, of 1869, into a simpler, more serene treatment of typical scenery. The Rooks Have Come, of 1869, shown at the first Wanderers exhibition, won instant acclaim for its impressionable rendering of the unpretentious beauty of the countryside around the river Volga at the arrival of the first signs of spring. Suffered with soft sadness, his painting became one of the most popular landscapes in the Russian tradition, perceived as a sort of icon of nature. Savrasov's later philosophically charged scenes of lakes, rivers and water-soaked country roads seen under a large sky and against an expanse of landscape as in the Country Road, of 1873, had a great influence on a number of Russian landscape painting notably Konstantin Korovin and Isaac Levitan. [4 ; 68].

ALEXEJ KONDRATJEWITSCH SAWRASSOW (1830-1897).

Das Hauptmotiv der Landschaftsmalerei der Wanderer wurde die russische Natur in ihrer Alltäglichkeit. Es entwickelte sich vor allem die emotional-stimmungsvolle Wiedergabe der heimatlichen Landschaft. Das, was vorher als langweilig und unschön galt, gewann jetzt Durchgeistigung und Ausstrahlungskraft.

Diese neuartige Wahrnehmung der russischen Natur äußert sich mit aller Deutlichkeit in dem kleinen Bild Alexej Sawrassows «Die Saatkrähen sind da», mit dem eine neue Epoche in der nationalen Landschaftsmalerei anbrach. Ein schlichtes Motiv ist hier in den Vordergrund gerückt: der Frühlingsanfang. Doch der Künstler hat nicht nur diese Erscheinung wahrheitsgetreu dargestellt. Er hat das Wesen der Natur erschlossen, ihre innere Bewegung erfaßt, hat ihr die gedämpfte, etwas versonnen-wehmütige und zugleich verhalten-freudige Melodie des Frühlings im russischen Norden abgelauscht. Der Betrachter sieht nicht einfach ein Stück Landschaft, er empfindet – und das war neu in der russischen Malerei – einen zeitlich genau bestimmbaren Naturzustand.

Die Aufgabe, die sich der Künstler gestellt hat, bestimmte auch die Natürlichkeit der Komposition, die strenge Verhaltenheit des Kolorits, die Vermeidung aller äußerlichen Effekte. In diesem wundervollen kleinen Gemälde ist Sawrassow ein anziehendes, poetisches Abbild der russischen Natur gelungen, das von seiner tiefen Liebe zu ihr zeugt.

«Die Saatkrähen sind da» ist in der UdSSR eines der bekanntesten und beliebtesten Werke russischer Landschaftsmalerei.

Ende der siebziger Jahre wandte sich Sawrassow häufig kleinen Landschaftsausschnitten zu, die in ihrem Charakter einer Skizze ähneln. Er führte in ihnen die ästhetischen Prinzipien weiter, die er in den «Saatkrähen» aufgestellt hatte, und bemühte sich, in dem Gemälde das Leichte, Ungezwungene und Unmittelbare einer Naturskizze zu bewahren. Der Künstler suchte nach Ausdrucksmitteln, mit denen er die farbigen Lichtreflexe wiedergeben konnte, den Reichtum an Abstufungen, die in der Natur zu finden sind. Er befaßte sich mit dem Pleinair und steckte damit den Weg für die folgende Generation russischer Landschaftsmaler ab.

«Kleiner Hof im Winter» veranschaulicht diese Tendenz im Schaffen Sawrassows recht deutlich. Wie in den «Saatkrähen» griff er hier sein Lieblingsthema auf, das Frühlingserwachen der Natur, jenen Zeitpunkt des Jahreszeitenwechsels, wenn die noch verhüllte Wintersonne bereits beginnt, Wärme zu spenden, wenn der Schnee grau und schwer wird und die Luft feucht und dicht. Noch nie zuvor hatte Sawrassow eine solche Bleichheit der Farben und eine so leichte, fast flüchtige Malweise erreicht wie in diesem Bild. Alle Gegenstände sind vom Dunst umhüllt, der ihre Umrisse weich erscheinen läßt. Das Fragmentarische der Komposition verleiht der Darstellung etwas Zufälliges, eine frische Unmittelbarkeit. Dieser kleine, von niedrigen Holzhäusern umgebene Hof mit seiner hier heimischen Vogelwelt hat etwas Lyrisches, Intimes. Alle diese Besonderheiten, mit denen Sawrassow die russische Landschaftsmalerei bereichert hat, wurden von seinen Schülern Lewitan und Korowin weitergeführt. [3 ; 84-85].

ALEXEÏ SAVRASSOV – UN DES PREMIERS CHANTEURS DE LA NATURE RUSSE.

Alexeï Savrassov occupe une place importante dans l'histoire du paysage russe. Il a été un des premiers chanteurs de la nature russe. Né à Moscou, en 1830, il a commencé son apprentissage à l'École de peinture, de sculpture et d'architecture de cette ville, puis il voyageait en Europe et dans les provinces nordiques de la Russie. Il travaillait souvent sur la Volga. Ses premiers paysages étaient romantiques, mais plus tard, à la suite d'observations personnelles, l'artiste en vint à représenter la nature russe sans l'idéaliser. C'est ainsi qu'il accorda une place croissante aux paysages d'hiver dans son œuvre. Il compte parmi les fondateurs de l'Association des expositions ambulantes. À la première exposition de cette association, en 1871, Savrassov exposa son paysage Les Freux sont arrivés, qui fit une grosse impression sur ses contemporains et inaugura le lyrisme dans la peinture de paysage russe de la seconde moitié du dixneuvième siècle. Ce tableau représente un coin d'une petite ville de province. Le lent et terne éveil du printemps septentrional. Un vent tiède fait fondre la neige, les freux s'installent sur les bouleaux humides qui reviennent à la vie. Cette toile de petit format au modeste sujet, d'un coloris sombre, mais fin, tient une place à part dans le paysage russe de l'époque. L'extréme simplicité est frappante. On sent que l'artiste у ехprime son amour de la nature natale, qu'il comprend sa beauté.

Savrassov s'attachait à rendre l'impression de lumière et de plein air. «Un paysage sans air n'en est pas un, disait-il. On a beau planter pins et bouleaux, imaginer n'importe quoi, mais si l'air manque, le paysage ne vaut rien», écrivait l'artiste.

De 1857 à 1882, Savrassov dirigea et enseigna la classe de peinture de paysage à l'École de Moscou. Il eut alors pour élèves Polenov, Levitane et Korovine. Ces artistes suivirent avec ferveur leur professeur qui les exhortait à «aller dans la nature», c'est-à-dire à peindre sur le vif de même qu'à trouver le beau et le poétique dans le plus modeste des motifs. [1 ; 18].

ISAAC LEVITAN (1860-1900).

Levitan's landscapes, which had a profound influence on Russian landscape painting, are noted for their symbolic romance. In his landscapes Levitan introduced a sense of unity of mankind, nature, and a spiritual power of the Russian countryside.

Isaac Il'ich Levitan studied at the Moscow School of Painting, Sculpture and Architecture. He was taught by Vassily Perov, Alexsey Savrasov, and Vassily Polenov. Levitan's early paintings show simple, modest landscape motifs in a manner of Savrasov.

By 1879 in the Autumn Day, Levitan's individuality was obvious. The painting with a path in the park and the lonely female figure achieves unity of nature and humanity unknown in Russian art. This work of art won him immediate acclaim from the general public.

Levitan's paintings from the mid-1880s, such as the First Shoots: May, of 1883-88, the Little Bridge: Savvinskaya, of 1884, and the Birch Grove, of 1885-89, were created under the influence of Polenov. They mark a new stage in Levitan's style with the use of bright colours and bolder contrasts of light and shade.

In 1884 Levitan took part in the Abramtsevo Artistic circle. He exercised stage designs for a series of productions such as Dargomizhsky's Rusalka (Mermaid), Glinka's Life for the Tsar.

In the 1890s he went to Europe and there he became familiar with the recent movements in French art. Levitan's hopes and disappointments are reflected in his mature works of art from the early 1890s. By the Pond allows a sense of enigma and melancholy to dominate a realistically presented motif through the treatment of evening life.

In the painting At Eternal Rest, of 1894, the grandeur of the setting takes on the character of a symbol of the might of the universe, revealing by contrast the transience of men's life. The great sweep of the water surface, the expanse of barren land all around, and the huge, swirling clouds contrast with an old wooden church, sheltering in the foreground, with a faint light in the window and a half-hidden cemetery church yard. The picture also has a strong decorative effect. Levitan considered it to be his most important work.

In the Vladimirka, of 1892, a symbolic image has a more precise meaning. The road running under a low grey sky through fields and woods, and eventually disappearing in the distance, is the Vladimir road leading to Siberia, the road taken by political exiles.

In the mid and late 1890s Levitan created a number of paintings with the beauty of the Russian landscape in various seasons: bright sun on the snow is in the March, of 1895, a dazzle warm yellow and orange colours are seen in the Golden Autumn, of 1895, and a subtle study of light, water and delicate plan forms are found in the Spring — the Large Pool, of 1897.

Levitan's paintings of the last years suggest two distinct aims: the simplicity of themes and expression to convey the greatest poignancy. Such work as Dusk: a Hayrack, of 1899, achieves the effect by these means. Levitan sought motifs of a certain monumentality in their own right in order to find an image to synthesise many impressions, thoughts and emotions.

The Lake, of 1899-1900, called Rus by Levitan, suggests the artist's interpretation of the subject as the embodiment of Russia, its landscape, people, and history.

Levitan's premature death cut short a career of national and international promise. In 1897 he was made a full member of the Munich Secession, he took part in those exhibitions in 1898 and 1899. At the same time he started to show his works of art in St. Petersburg at the exhibition organised by the editors of the journal «Mir Iskusstva» ( World of Art). In 1898 Levitan was given the title of Academician by the St. Petersburg Academy of Art, and began to teach at the Moscow School of Painting, Sculpture and Architecture. [4 ; 71-73].

ISAAK ILJITSCH LEWITAN (1860-1900).

Die Kunst Isaak Lewitans stellt den Höhepunkt in der Entwicklung der russischen Landschaftsmalerei dar. Ausgehend von den Leistungen seiner Vorgänger – er war Schüler Sawrassows und Polenows und Zeitgenosse Schischkins und Kuindshis – , vereinte sein Schaffen die besten Errungenschaften der russischen Landschaftsmalerei des 19. Jahrhunderts. Er war ein Lyriker der Malerei. Wie kein anderer russischer Künstler vermochte er Naturzustände in ihrem ganzen Reichtum an Erscheinungen wiederzugeben und zugleich die Stimmungen, die sie im Menschen auslösen, in feinsten Schattierungen einzufangen, von heller Freude bis zu tiefem Kummer.

Lewitans frühe Skizzen wie «Kleine Brücke» oder «Kiefern» sind intime Landschaftsausschnitte aus der Moskauer Umgebung. Entscheidende Bedeutung für seine weitere Entwicklung hatten seine Reisen an die Wolga in den achtziger Jahren. In dem breiten Strom entdeckte Lewitan die Schönheit der russischen Weiten. Meist wohnte er im Wolgastädtchen Pljos, und hier malte er den Fluß sowohl im Dämmerschein des kühlen, bewölkten Abends als auch im prachtvoll-festlichen Glanz des Sonnenuntergangs. In dem Bild «Nach dem Regen. Pljos» zeigt er den Strom in seiner Alltäglichkeit. Doch die Wahrnehmung dieses Alltäglichen in der frischen, vom Regen reingewaschenen Natur wird durch die Schilderung Lewitans zum poetischen Erlebnis: In feinsten Nuancen halt er äußerst sensibel die rasch wechselnde Beleuchtung des wolkenverhangenen Tages fest, die feuchte Atmosphäre, die Himmel, Land und Wasser zu einem einheitlichen Ganzen zusammenfließen läßt.

Eine lyrische Auffassung durchdringt die Musik Peter Tschaikowskis und Sergei Rachmaninows wie auch die Werke Anton Tschechows und die Gemälde Isaak Lewitans. In der Ausdrucksweise des Malers dominiert das Elegische. Anfang der neunziger Jahre schuf er die Landschaften «Das stille Kloster», «Abendläuten» und «Über der ewigen Ruh». Das sind keine reinen Naturansichten, sondern sie drücken durch die Anlage der Komposition bestimmte Auffassungen des Künstlers aus. «Abendläuten» ist eine Ideallandschaft, in der die beglückende Schönheit der Heimat und die erhabene friedliche Gefühlswelt der Menschen zu einer Harmonie verschmelzen, die von allem Nichtigen und Hastigen befreit ist. Der Künstler hat die feierliche vorabendliche Stunde festgehalten, in der Frieden und Stille in die Natur Einzug halten. In der herbstlichen, durchsichtigen Atmosphäre breiten sich über der bewegungslos glatten Wasserfläche die rhythmischen, faszinierenden Klänge wehmütigen Glockengeläuts aus. Die Harmonie wird durch die Geschlossenheit der Farbgebung erreicht, bei der als Grundton der goldene Schimmer des Sonnenuntergangs vorherrscht. In diesem stillen, frühabendlichen Leuchten, dem letzten Lächeln des erlöschenden Tages, kommt der vorwiegend emotionale Gehalt des Bildes zum Tragen, in dem Lewitan nach seinen eigenen Worten danach strebte, «das Göttliche zu finden, das sich über alles ergießt».

In Lewitans Landschaften kommen einerseits verhaltene Trauer und Wehmut zum Ausdruck, andererseits gibt es auch Darstellungen, die vom Gefühl strahlender Freude durchdrungen sind. Für Lewitan bildete die Schönheit und Harmonie der Natur den Gegenpol zu den Unbilden und der Disharmonie des Lebens. Unmittelbar nach den schwermütigen philosophischen Bildern aus den beginnenden neunziger Jahren malte er eine Reihe heiterer Landschaften: «März», «Frische Brise. Wolga» und «Frühling. Hochwasser» – Gemälde, die von ungetrübter Daseinsfreude erfüllt sind: Ein zunehmendes Interesse an intensiver Farbgebung zeigt sich hier, und die detaillierte Darstellung der Formen der Gegenstände mit klar hervortretenden Einzelheiten 1st einer verallgemeinernden Sprache gewichen, der Pinselstrich großzügiger, freier und energischer geworden. Lewitan hat die Errungenschaften der impressionistischen Malerei aufgegriffen, ohne dabei ins Skizzenhaft-Momentane zu verfallen. Das Räumlich-Konstruktive der Landschaft ist erhalten geblieben.

Hohe malerische Meisterschaft erreichte Lewitan auch in dem Gemälde «Goldener Herbst». Die große Farbfläche des blauen Flusses und die gelb-orangen Blätter tragen etwas Dekoratives in die Landschaft. Es ist eine jubilierende Farbsymphonie, ein von aktiver, klarer Naturwahrnehmung durchdrungenes Bild, in dem Lewitan mit der ganzen Brillanz reifer Meisterschaft die Pracht der herbstlichen russischen Natur zur Geltung bringt.

Das Schaffen Lewitans ist von der Stimmung jener komplizierten Übergangszeit erfüllt, in der sich die gesellschaftlichen Bedingungen in Rußland und der Charakter der Kunst grundlegend wandelten.

Wenn sich Lewitan bei dem Bild «Abendläuten» in seinen Auffassungen über den Sinn des Lebens religiösen Assoziationen zuwandte, so gelangte er in dem gleichzeitig gemalten Werk «Die Wladimirka» zu bürgerlichem Pathos. Wladimirka wird der Weg genannt, über den Tausende der besten russischen Menschen zu Fuß ins ferne Sibirien in die Verbannung gezogen sind. Der Künstler schuf das Gemälde unter dem unmittelbaren Eindruck, den diese Straße beim Gedanken an das schwere Los der Verbannten auf ihn machte. Doch die Darstellung erlangte bei ihm eine große künstlerische Verallgemeinerung – es ist das Bild des vom Zarismus geknechteten Rußland.

Der menschenleere Weg und der über der endlosen Weite des russischen Flachlandes hängende trostlose Himmel voller bleierner Wolken vermitteln eine bedrükkend-schwermütige Stimmung. Alles ist dumpf, düster und traurig. Eine einsame alte Pilgerin, die vor einer Gedenksäule verweilt, unterstreicht die Leere und das Freudlose dieser Landschaft. Der ganze Aufbau des Bildes spricht von der Not des Volkes, die so ausweglos und endlos scheint wie die Wladimirka, die Straße menschlichen Leidens.

Die Landschaft hat eine soziale Note erhalten. In Lewitans Bild äußern sich deutlich die Ideale der Kunst der Peredwishniki, einer Kunst, die von der Verbundenheit mit dem Volk, der Sorge um das Schicksal des unterdrückten russischen Landes bestimmt ist.

Dieses Werk gehört zu den poesievollsten Gemälden Isaak Lewitans. Das Motiv des Frühlingserwachens in der Natur, ein fester Bestandteil der russischen Landschaftsmalerei, findet sich bei A. Wenezianow, A. Sawrassow, A. Wassiljew und M. Klodt, und auch Lewitan wandte sich wiederholt der Darstellung dieser Jahreszeit zu. Doch unter allen Frühjahrslandschaften, die bis zu dieser Zeit von russischen Künstlern geschaffen worden sind, stellt «Frühling. Hochwasser» die lyrischste und innigste Wiedergabe dar. Sie ist von einer ganz eigenen melodischen Musikalität.

Wenn der Künstler in «Goldener Herbst» frei mit der Farbe umging, sie in ihrer vollen Kraft erstrahlen ließ, wählte er hier eine zarte Farbharmonie in hellblauen und rosagoldenen Tönen, die in kaum wahrnehmbaren Schattierungen ineinander übergehen. Die weiche Farbskala und der musikalische Rhythmus der fließenden Linien vereinen sich zu einer zarten reinen Melodie, erfüllt von der lichten stillen Fröhlichkeit des Frühlingserwachens.

Die Natur ist fast entmaterialisiert, sie besteht aus Wasser und Himmel, Sonne und Luft. Der Himmel dominiert, er ist überall – oben und als Abglanz auf der Spiegelfläche des Wassers. Die durchsichtigen leichten Farben, das Schimmern der weißen Birkenstämme und ihrer Spiegelungen vermitteln das Unbeständige, Veränderliche, nicht Festzuhaltende in der Natur. [3 ; 125-131].

ISAAC LEVITANE – POÈTE DE LA NATURE RUSSE.

Isaac Levitane est né en 1860 dans le quartier commercial de Kibarty dans la province de Suvalki (aujourd'hui la Lituanie).

Levitane était le fils d'un employé des chemins de fer. De 1873 à 1883, il fit des études à l'École de peinture, de sculpture et d'architecture de Moscou sous la conduite de Savrassov et de Polenov. Il gagna sa vie en donnant des cours particuliers et travailla pour un certain nombre de revues qui publiaient ses dessins et ses lithographies. Il œuvra dans l'atelier des décors de l'opéra privé de Mamontov, enseigna la peinture à l'École des Beaux-Arts de Moscou. Il eut pour élève Larionov, Kouznetsov et Saryan. Chaque année, Levitane se rendait dans la région de Moscou pour у faire des esquisses. Il partait en outre pour des voyages plus lointains à travers la Russie, notamment en Crimée et dans la région de la Volga. Il visita aussi des pays européens comme l'Allemagne, la France et l'Italie. Levitane fut membre de la Société des amateurs d'art de Moscou, à partir de 1888; de l'Association des expositions ambulantes, à partir de 1891; et de la Sécession de Munich, à partir de 1897. En 1898, on lui a conféré le titre d'académicien. Levitane peignait à l'huile et à l'aquarelle. C'etait aussi un graphiste et il fit plusieurs pastels.

Isaac Levitane s'est fait remarquer encore jeune. En 1879, Pavel Tretiakov a acheté son tableau Journée d'automne — Sokolniki, à l'Exposition des élèves de l'École de peinture, de sculpture et d'architecture de Moscou. L'artiste avait alors dix-huit ans.

Ce premier tableau laissait déjà prévoir le talent original du jeune maître: une haute poésie et une grande vérité de ses œuvres. L'œuvre de Levitane s'inspire incontestablement des chefs-d'œuvre de la peinture russe. Ses professeurs, Savrassov et Polenov, l'ont beaucoup aidé à créer le paysage national russe.

Mais la source véritable du génie de Levitane, c'est qu'il interprétait dans ses tableaux les sentiments et les idées que le peuple russe avait depuis des siècles exprimés dans ses chants.

Seul un peintre, capable de pénétrer l'âme et le cœur du peuple, pouvait créer un tableau comme Vladimirka, représenter L'Eau qui dort, étang mystérieux entouré de légendes populaires, matérialiser avec réalisme la beauté de la Volga, telle qu'elle est chantée par le peuple.

Les Bouleaux est un des premiers tableaux de Levitane, remarquable par sa beauté, un exemple de l'interprétation optimiste de la nature par l'artiste. Les rayons du soleil jettent des reflets sur la verdure humide du feuillage et de l'herbe. Seul un grand peintre pouvait rendre cette richesse et l'harmonie des couleurs.

Vladimirka est un des meilleurs tableaux de Levitane. Son nom évoque la longue et pénible route de la Sibéria que suivaient, sous le tsarisme, des milliers de révolutionnaires. Le ciel est sombre, couvert de nuages. Une route sablonneuse, bordée d'herbe terne. La route disparaît dans les bas-fonds, surgit de nouveau et se perd dans le lointain. Elle est déserte, les champs sont déserts. Une pauvre femme solitaire s'est arrêté près d'un crucifix. Tout dans se tableau se confond avec l'image de la Russie d'avant la Révolution, avec ses espaces illimités et sa beauté mélancolique.

Le tableau Le Repos éternel évoque avec une force particulière l'attitude de Levitane envers la réalité sociale de l'époque. Il oppose la brièveté et la misère de la vie humaine à la majesté et à l'éternité de la Nature.

La plupart des toiles de Levitane après Le Repos éternel représented la beauté et la joie de vivre. Le tableau Mars nous montre l'éveil de la nature ranimée par un clair soleil printanier; dans Le Printemps — La Crue on sent la caresse du souffle humide. L'Automne doré évoque l'air transparent et sonore des derniers beaux jours.

La Volga, le grand fleuve russe, a toujours attiré le peintre. Il a fait plusieurs voyages sur la Volga et a peint le fleuve aussi bien de la plage sablonneuse par une froide et morne soirée, quand ses flots semblent immobiles, couleur d'acier (Soir sur la Volga) qu'à l'heure solennelle du coucher de soleil, quand, de la rive haute, on voit l'immense étendue d'eau (Soir - Baie dorée).

Malgré la pénible maladie de ses dernières années, Levitane continuait à travailler sur un tableau qu'il voulait intituler Russie.

Mais on voit une particule de la Russie dans chaque ouvrage du peintre. Chacune de ses toiles évoque l'image familière et chère de la patrie, et c'est à quoi l'artiste a consacré sa vie. [1 ; 29-30].

VALENTINE SEROV (1865-1911).

Valentine Aleksandrovich Serov, a painter, graphic artist and stage designer of the turn of the century, was born in St. Petersburg. He lived there as a child, but made recurrent trips abroad. In 1874 he travelled to Paris with his mother and frequented the studio of the Russian realist painter Il'ya Repin,

In 1875 the art patron Savva Mamontov invited Serov and his mother to settle in Abramtsevo outside Moscow, where the future painter again had a chance to study under Repin and to meet other artists in the Mamontov's circle. The Symbolist paintings of Mikhail Vrubel' and the late Impressionist landscapes and figure studies of Konstantin Korovin he saw at Abramtsevo had a lasting effect on the young Serov.

From 1880 to 1885 he studied at the Academy of Art, St. Petersburg, under Pavel Chistyakov (1832-1919). During the 1880s Serov also travelled abroad and became aware of French Impressionists. He began to use bright colours in portraits of figures seen in dappled sunlight and shade, as the portrait of Vera Mamontova in the Girl with Peaches, of 1887, and the portrait of Mariya Simonovich in the Girl in Sunlight, of 1888.

By the late 1890s, however, Serov had gained a reputation for being by far the best Russian portrait painter of his time, painting portraits of artists, actors, and aristocrats. His portrait of Konstantin Korovin, of 1891, shows the influence of Edgar Degas, whose works he could have known from his visits to Paris.

From 1897 to 1909 Serov taught at the Moscow School of Painting, Sculpture and Architecture. His pupils were Pavel Kuznetsov, Martiros Saroyan and Konstantin Yuon. Although resident of Moscow, around 1900 he moved to St. Petersburg, to participate in the World of Art Group. Like Korovin, Serov contributed both to the journal and to the Exhibitions, organised by the group. Under there influence he began to create history paintings, such as Peter II and Empress Yelizaveta Petrovna Riding to Hounds, of 1900, a scene from the eighteenth century. He reacted to the revolutionary events of 1905 with a series of satirical paintings and drawings denouncing the forces that put down the uprising, as in the tempera work sarcastically entitled Soldiers, Gallant Land, of 1905.

Serov's most imaginative paintings were made after 1905 when he substituted the Realism of his teachers by a modified version of Art Nouveau. In one of his best portraits in oil Princess Ol'ga Orlova, of 1911, Serov used asymmetry and linear decorative quality of Art Nouveau to present an unforgettable picture of the great beauty set against a handsomely decorated interior. Using tempera and charcoal instead of oil in the portrait of the dancer Ida Lvovna Rubisteyn, of 1910, Serov stripped away the customary accoutrements of the academic portrait — rich clothes, splendid carpets and elaborate furniture — to emphasise the thin outline of the angular nude figure. This work bears influence of the stylisation and anatomical distortions of Henry Matisse's Blue Nude, of 1907, which Serov probably saw when it was in Russia.

Serov painted landscapes, illustrated books, In 1911 for Serge Diaghilev's Schéhérazada Serov designed a famous drop curtain depicting the departure of the Sultan for the hunt. [4 ; 78-79].

VALENTIN ALEXANDROWITSCH SEROW (1865-1911).

Am Firmament der russischen Kunst des ausgehenden 19. und beginnenden 20. Jahrhunderts ist Valentin Serow ein Stern erster Ordnung. Aufbauend auf den Traditionen der demokratischen Malerei der Wanderer, wurde er zu einem Neuerer, einem Entdecker neuer Wege in der russischen Kunst. Serows Leben war kurz. Seine ersten bedeutenden Werke entstanden Ende der achtziger Jahre, die letzten 1911 im Jahr seines plötzlichen Todes. Doch in dieser Schaffensperiode vollzog sich ein komplizierter Entwicklungsweg.

In jener Zeit ging in der russischen Kunst ein schneller Generations- und Tendenzenwechsel vor sich, doch schritt Serow im Verlauf seines ganzen Lebens stets vorwärts. Schon seine frühen Arbeiten, darunter auch «Das Mädchen mit Pfirsichen», waren eine Entdeckung. Die Traditionen der Wanderer mit der ihm eigenen objektiven Weltsicht fortsetzend und weiterentwikkelnd und die Erfahrungen seiner Lehrer Repin und Polenow auf dem Gebiet der Pleinairmalerei nutzend, entwickelte Serow zugleich auch etwas prinzipiell Neues für die Kunst jener Zeit.

Die Tochter des bekannten Mäzens Sawwa Mamontow wurde von dem Künstler ungemein frisch und lebendig in dem von Sonnenlicht überfluteten Speisezimmer des Mamontowschen Landhauses in Abramzewo (in der Nähe Moskaus) dargestellt. Es ist ein Bild harmonischer, ungetrübter Lebensfreude, Sinnbild der Jugend, der Schönheit und des Glücks. Der kritische Realismus ist hier einer poetischen Synthese gewichen. Die von dunklen Farben freie Malerei Serows stimmt heiter und weckt die Freude an der Sonne und der frischen Luft.

Valentin Serow erprobte sein Können mit Erfolg auch als Landschafts- und Genremaler. In erster Linie war er jedoch Porträtist. Er schuf das Porträt der berühmten Schauspielerin Maria Jermolowa im Jahr der ersten russischen Revolution.

In jener Periode traten im Schaffen Serows neue Tendenzen zutage. Die Frische und Unmittelbarkeit seiner früheren Darstellungsweise verlor sich. Jetzt stellte er nicht einfach den Menschen in seiner gesamten objektiven Erscheinung dar, sondern er «gab eine Charakteristik», zeigte nur das, was ihm als Künstler besonders wichtig und würdigungswert erschien. Serow spitzte dieses Persönliche in seiner Darstellung bis zum Äußersten zu und erreichte dadurch Lakonismus und große Eindringlichkeit. Die starke Farbigkeit seiner früheren Arbeiten ist einer sparsamen, zurückhaltenden Farbskala gewichen. Eine große Rolle begannen bei ihm die Farbflächen und die betonte Umrißlinie zu spielen.

Bei der «Jermolowa» bemühte sich der Künstler, die Wiedergabe einer realen Räumlichkeit und einer bestimmten Beleuchtung zu vermeiden, obwohl die Schauspielerin in einem konkreten Milieu, im Foyer des Theaters, dargestellt ist. Er verdichtete die Komposition und läßt die Figur wie eine schwarze, imposante Säule erscheinen. Nur das in seiner Durchgeistigung schöne Gesicht hebt sich plastisch und räumlich von dem Hintergrund des Spiegels ab, der um den Kopf herum den Eindruck von Raumtiefe schafft. Das Porträt der Jermolowa zeugt von der Suche des Künstlers nach dem großen Stil, der großen Form. [3 ; 134-137].

VALENTIN SEROV – PEINTRE RUSSE DE RENOMMÉE MONDIALE.

Valentin Serov est un peintre russe de renommée mondiale. Il est né à Saint-Pétersbourg en 1865. Fils d'un compositeur, Valentin Serov fut plongé dans l'atmosphère créatrice du cercle Abramtsevo dès son enfance. Il vécut chez Savva Mamontov pendant de longues périodes, connut de nombreux artistes puis, à l'âge de 10 ans, se mit à étudier les arts graphiques et la peinture sous la conduite de Repine. Serov fit des études à l'Académie des Beaux-Arts de 1880 à 1885. De 1894 à 1899, il fut membre de l'Association des expositions ambulantes, et à partir de 1899, il s'affilia à l'Association du Monde de l'art. Ses portraits occupaient la première place dans son travail créateur, mais il est impossible de retracer l'histoire de l'art paysagiste russe sans faire mention de ses paysages.

Novateur toute sa vie, il restait toujours attaché à la vérité dans l'art. «Le nouveau, disait Serov, doit toujours laisser percer ce que le vieux avait de bon.»

En 1903, il devint membre de l'Académie Impériale des Beaux-Arts. L'artiste quitta les rangs de cette dernière pour protester contre le fait qu'on ait tiré, le 9 janvier 1905, sur les participants d'une manifestation pacifique.

Un des plus célèbres tableaux de Serov est Fillette aux pêches qui représente une jeune fille à corsage rose assise devant une table dans une pièce éclairée d'une douce lumière et pleine de la fraîcheur estivale. La croisée ouverte donne sur une vieux jardin. Sur la nappe blanche il у a quelques pêches d'un ton chaud, comme celui du visage de la fillette.

Le tableau Jeune fille éclairée par le soleil reproduit une chaude journée d'été. On у voit une jeune fille assise sur un banc placé sous un arbre. Les rayons du soleil font des taches de lumières sur le gazon et, à travers le feuillage, animent sa face, éclairent son corsage blanc.

Ces deux tableaux réalistes évoquent la joie de l'existence et la beauté de la vie.

Les portraits que Serov a peint vers 1890 témoignent d'une tendance de rendre le caractère individuel et d'interpréter plus profondément la psychologie (Portrait du peintre C. Korovine, 1891; Portrait du peintre I. Levitane, 1893). Ce sont des aspects moraux et sociaux de la personnalité qui intéressent Serov dans les personnages représentant des hommes de la culture russe du début du XXе siècle. Ses portraits deviennent monumentaux. Ils exigent maintenant un vaste espace et une grande superficie d'exposition. Tel est en particulier Le Portrait de l'actrice Maria Ermolova dont la silhouette fière et noble reflète la puissance morale de la célèbre comédienne russe.

En regardant Ermolova de bas en haut comme si l'actrice se trouvait sur la scène et le spectateur dans les fauteuils d'orchestre, l'artiste soustrait de son image tout ce qui est quotidien et prosaïque. La passion se lit sur le visage de l'actrice, les bras croisés expriment la profondeur des sentiments dominés par la volonté. La robe noire classique met en relief le modèle sur le fond gris du mur. Les plis lourds de la robe à sa partie inférieure sont montrés sous un autre angle, ce qui donne à la silhouette le caractère monumental d'un bronze. Serov limite sa palette à une harmonie de tons noirs et gris-ocre ce qui souligne la noblesse du coloris.

Serov peignait aussi les paysages. Il est signalé comme un véritable poète de la campagne russe. Octobre, un de ses meilleurs paysages représente la campagne par une morne journée d'automne.

Recherchant de grandes idées et des images héroïques, Serov s'est adresse à l'histoire. Il a consacré toute une série de ses travaux à Pierre 1er qui l'attirait particulièrement. Son tableau Pierre 1er en est le plus important.

Peintre brillant, Serov excellait de même temps dans le dessin. Il était un des maîtres qui a contribué à la fin du XIXе et au début du XXe siècles à la renaissance de l'art du dessin.

Pendant la Révolution de 1905, Serov professait, selon le témoignage de Repine, «des opinions politiques extrêmes». Citoyen et artiste, il répond avec ardeur aux événements révolutionnaires, il proteste contre la terreur du gouvernement, rompt avec l'Académie Impériale des Beaux-Arts et collabore dans les journaux saririques révolutionnaires. [1 ; 31-32].

KONSTANTIN KOROVIN (1861-1939).

Konstantin Alekseyevich Korovin was born in Moscow. In 1874 he entered the Moscow School of Painting, Sculpture and Architecture. His teachers were Aleksey Savrasov and Vassily Polenov. Polenov introduced Korovin to Savva Mamontov. Soon Korovin became a leading member of the Abramtsevo colony of artists who produced the most revolutionary paintings and stage designs of the period. Korovin's early landscapes continued the outdoors experience of his teachers.

Korovin was influenced by the French Impressionism during European travelling in the 1880s-1890s. His work In the Boat, of 1887, recalls the perspective and bright colours of Eduourd Manet's Boating, of 1879. Typical examples of Korovin's late Impressionist style are the Cafe in Paris, of 1892-94, and Paris by Night, Boulevard des Italiens, of 1908. Korovin's stage designs for Mamontov's Private Opera in Moscow in the 1880s and 1890s were never surpassed in Russia in their free use of colour and their departure from realism.

Though resident of Moscow, Korovin exhibited with the World of Art Group in St. Petersburg. From 1901 to 1918 he taught at the Moscow School of Painting, Sculpture and Architecture. From 1918 to 1919 Korovin worked at SVOMAS (Free Art Studios). He also continued his work in the theatre. In 1923 the painter emigrated and in 1924 he settled in Paris, where he wrote his memoirs. Konstantin Alekseyevich Korovin died on 11 September 1939. [4 ; 85-86].

KONSTANTIN ALEXEJEWITSCH KOROWIN (1861-1939).

Konstantin Korowin gehörte zu jenen Künstlern, die um 1900 neuen Wegen in der russischen Malerei Bahn brachen. Ihn bewegte und fesselte die Aufgabe der Darstellung von Licht, Luft und Raum, die Fähigkeit, das Flüchtige, Vergängliche auf der Leinwand festzuhalten, also all das, was der Impressionismus zur Kunst beigetragen hat. Korowin vermochte wie kein anderer seiner Zeitgenossen in seinem Schaffen die Schönheit und den Farbenreichtum der alltäglichen Welt wiederzugeben.

Das Pleinair des frühen Korowin zeigt sich, wie bei diesem kleinen Gemälde, noch in einer verhaltenen, meist silbrigen Tonalität: Zwei junge Spanierinnen beobachten vom Balkon aus, was sich auf der Straße abspielt. Es sind anmutige, ungekünstelte Schönheiten. Das durch die Jalousie einfallende Licht dämpft die Farben. Die leichten Übergange des silbrigen Lichtes erschließen sich in immer neuen Schwarz-Weiß-Nuancen – den Grundtönen des Gemäldes.

Die Hinwendung zum spanischen Thema war für die Neoromantiker charakteristisch. Nicht selten suchten die Künstler in Spanien eine Welt der feurigen Leidenschaften, der erhabenen Gefühle, eine Welt fernab aller faden Prosaik. Die Spanierinnen Korowins jedoch sind frei von romantischer Gefühlsaufwallung. Sein Gemälde erzählt von einem beschaulichen, frohen Leben ohne Sorgen und Unruhe.

Wenn Korowins frühe Arbeiten von einer gelassen-kontemplativen Stimmung durchdrungen sind, von einer stillen, lyrisch-friedlichen Liebe zum Leben, so äußert sich in seinen späteren Werken etwas Ungestümes, Aktives, und die Farben erreichen einen hohen Sättigungsgrad. Diese Bilder spiegeln das dynamischer gewordene Temperament des Künstlers wider. Die Aufwallung der Lebenskräfte und die Lebensfreude besingt er in seinen Stilleben aus den Jahren nach 1910. Eines der besten ist «Fische, Wein und Früchte».

Der Künstler hat die Farbe in einer dicken Schicht aufgetragen, um das wägbar Materielle der Gegenstände erlebbar zu machen. Das sprühende Naturell und die Virtuosität Korowins zeigen sich hier in der ganzen Art der Farbgebung. Die energischen, saftigen Pinselstriche sind so angelegt, daß sie die Form und die Konturen der Gegenstände nicht völlig verwischen. Das ruft die Illusion vibrierender Luft und flimmernden Lichtes hervor. Es ist, als ob ein leuchtender Lichtstrahl in den dunklen Raum fällt, der den tiefen Farbton des roten Weins in der Flasche aus dickem Glas bewirkt, den kalten Glanz der Fischschuppen in ihren ineinander übergehenden verschiedenen Schattierungen, die klangvollen Farben des Gemüses und der Früchte. Die alltäglichen Gegenstände scheinen Leben zu gewinnen. Sie sind keine «tote Materie», sondern kostbare Gaben, mit denen die Natur die Menschen erfreut. [3 ; 142-143].

CONSTANTINE KOROVINE — LE BRILLANT IMPRESSIONNISTE RUSSE.

Constantine Korovine est né à Moscou, en 1861. Il est étrange que Korovine, un peintre-né, ait commencé ses études au département d'architecture de l'École de peinture, de sculpture et d'architecture de Moscou. Toutefois, quelques mois plus tard seulement, il devint un élève d'Alexeï Savrassov puis de Vassili Polenov. Poursuivant dans la foulée de Savrassov et du paysage lyrique de Polenov, il acquit une vision impressionniste de la nature. Il parvint à transmettre une sensation de lumière, d'atmosphère et a créer directement sur le vif, avant même de voir les œuvres des impressionnistes français en 1893.

Son voyage dans le nord russe, en 1894, eut une grande influence sur lui.

Korovine fut un artiste de théâtre très actif. Il travailla pour l'орérа privé de Savva Mamontov à partir de 1885 et, plus tard, pour des théâtres impériaux. En 1923, il s'établit à Paris où il continua de travailler comme décorateur de théâtre et de peindre des paysages, surtout des scènes nocturnes de boulevards parisiens. Korovine a été l'un des représentants les plus brillants de l'impressionnisme russe, mouvement auquel il est resté fidèle jusqu' à la fin des années 1930.

Parmi ses œuvres de jeunesse il faut mentionner Idylle au Nord, poétique évocation d'un soir d'été au Nord de la Russie. On у sent l'influence très prononcée de l'art populaire russe.

Les œuvres fines de Korovine, dont la peinture est parfaite, ressemblent à des esquisses. Elles sont adressées à un cercle de connaisseurs qui sont à même de les apprécier; leur poésie est plus raffinée que celle de Levitane, accessible à chacun. La conception du monde de Korovine est esthétique bien que parfois superficielle.

Les tableaux Le Café à Yalta et Paris — Boulevard des Capucines témoignent de l'influence du mouvement impressionniste. En regardant ces tableaux on pourrait penser que leur auteur est un célèbre impressionniste français, tellement la technique impressionniste de Korovine est frappante. [1 ; 38].

MIKHAIL VRUBEL' (1856-1910).

Mikhail Vrubel' was a pioneer of Modernism in Russian art. His extremely revolutionary technique broke with the tradition of the Academy of Arts, St. Petersburg where he was a brilliant student. At the same time he felt dissociated from the social ideals of the Wanderers. He remained a lonely figure in Russian art. He did not achieve monumentality which was the aim of most of the painters.

Vrubel' was an infant prodigy. He was fond of music and drawing. The year of his graduation from St. Petersburg University in 1880, Vrubel' entered the Academy of Arts. His talent was esteemed by Valentine Serov and his creative method was developed under the influence of Pavel Chistyakov.

In Kiev in the 12-th century church of St. Cyril Vrubel' not only created his masterpieces of the religious painting, but worked out his style. In the Byzantine mosaics of St. Sofia in Kiev he found the same divided colours and surfaces that fascinated him in St. Petersburg.

In 1889 Vrubel' moved to Moscow, where the range of his activity widened due to the backing of Savva Mamontov, the patron of Russian art. Vrubel's stage designs for Mamontov's private operas were central in his work.

Vrubel's monumental style was ideally suited to wall decoration for a new Art Nouveau parlours in Moscow. He produced Venice, Spain, the triptych Judgement of Paris for the house of E.D. Dunker in 1903- 04. [4 ; 88].

MICHAIL WRUBEL.

Michail Alexandrowitsch Wrubel (1856-1910) ist ein großer russischer Maler, Bildhauer, Keramiker und ein berühmter Vertreter des Symbolismus.

Er wurde am 17. Marz 1856 in Omsk als Sohn eines russischen Offiziers geboren. Die Familie wechselte oft die Wohnstätte: Omsk, Astrachan, Sankt Petersburg und andere Städte.

Als Michail 3 Jahre alt war, starb seine Mutter. Vier Jahre später heiratete sich sein Vater wieder.

Schon früh waren bei Michail Anzeichen außergewöhnlicher künstlerischer Begabung erkennbar. Mit 5 Jahren lernte er zeichnen. Als er 8 Jahre alt war, nahm er Unterricht an einer Zeichenschule in Sankt Petersburg.

Der Vater wollte dass sein Sohn Jurist wird. Auf Wunsch des Vaters begann er 1875 mit dem Studium an der Sankt Petersburger Universität. Nach seinem Jurastudium (1875-1879) wurde er in die Akademie der Künste aufgenommen und widmete sich von nun an ausschließlich seiner Kunst.

1884 reiste Michail Wrubel nach Venedig, wo er sich mit den besten Werken der Maler des Mittelalters und der Renaissance bekanntmachte.

Nach de Venedigreise erhielt er den Auftrag Lermontows Dichtung «Der Dämon» zu illustrieren. Daran arbeitete er 14 Jahre lang. In demselben Jahre (1884) arbeitete er in Kiev an der Restaurierung der Fresken in der Sankt-Kyrill-Klosterkirche. Seine Entwürfe für Fresken der neuen Vladimir-Kathedrale (1885-1888), die altrussische und byzantinische Motive aufnehmen und neu deuten, wurden jedoch abgelehnt.

Ab 1889 lebte Wrubel in Moskau, wo er vor allem die Unterstützung des Eisenbahnmagnaten und Kunstsammlers Mamontov genoss, für den er mehrere bedeutende Aufträge ausführte. Das Bildnis S.I. Mamontov (1897, unvollendet) gehört in die Reihe großartiger Porträts, die er bis 1906 schuf; in weiteren Porträts stellte er seine Frau dar (N.I. Zabela-Wrubel, 1897), seinen Sohn (Sohn des Künstlers, 1902), V.I. Briusov (1906) und fertigte ein Selbstporträt (1902). Für Mamontovs Privatoper schuf Wrubel Theaterdekorationen sowie Kostümentwürfe und eine Reihe von Skulpturen zu mehreren Werken von Rimsky-Korsakov.

Abramzewo, das Gut von Mamontov war ein Quelle der Inspiratation für den bekannten russischen Maler. Wrubel bekam ein starkes Interesse für russische Folklore, welches seine spätere Arbeit stark beeinflusste. Seine Gemälde «Sitzender Dämon» (1899), «Der Bogtyr» (1898), «Der Prophet» (1898), «Pän»: (1899) und «Gestürzter Dämon» sind in Tretjakow Galerie in Moskau zu sehen.

Das Meisterstück «Der Dämon» ist eine der eindrücklichsten Arbeiten russischer Kunst. Wrubels Stil kennenzeichnet die dramatische Intensität von Farbe und «kristalliner» Klarheit. Die letzten fünf Jahre seines Lebens verbrachte Wrubel in geistiger Umnachtung in einem Petersburger Irrenhaus.

1906 wurde Michail Wrubel blind. Er starb am 14 April in Sankt-Petersburg an der Lungenentzündung.

5 Jahre von seinem Tode wurde er zum Akademiemitglied der Russischen Akademie für Malerei gewählt.

Michail A. Wrubel ist ein Maler, dessen Werk als symbolistisch und frühexpressionistisch bezeichnet wird. Er übte einen ernormen Einfluss auf die Maler der russischen Avantgarde und auf die Mitglieder der Akademie der Bildenden Künste in St. Petersburg aus, ja sogar auf westeuropäische Künstler.

Unser Land feiert in diesem Jahr den 150. Geburtstag des großen Malers. Man richtete dem Künstler eine glänzende Retrospektive aus, in der seine Bilder gezeigt wurden. In Omsk wurde das erste Wrubeldenkmal errichtet.

Bis heute ist Wrubel einem ausländischen großeren Publikum kaum bekannt. Dies wird sich verändern. Im November in Düsseldorf wird erstmals in Westeuropa eine großangelegte Retrospektive zum Gesamtwerk zu sehen sein. [2 ; 7-8].

MIKHAÏL VROUBEL — LE PEINTRE DU MYSTÈRE.

Mikhaïl Vroubel (1856-1910) fut un des peintres russes de la fin du XIXе siècle, qui renoncèrent aux traditions de l'art russe de tendances démocratiques et aux principes réalistes des «Peredvijniki». Il voulait créer, en s'appuyant sur une conception du monde individualiste et idéaliste, l'art, qui l'amena plus tard à de profondes contradictions et à un déséquilibre moral.

En 1890, Vroubel illustra les œuvres de Lermontov. Ce sont ses meilleurs dessins. Parmi ses grandes peintures de cette période (de 1890 à 1896), on remarquera particulièrement le tableau Espagne . La scène se passe dans un cabaret espagnol. Tout en reproduisant les caractères d'Espagnols, leur tempérament et le coloris (succession de tons noirs, blancs, olives et rouges) le peintre apporte au tableau une tension dramatique.

Au début du XXе siècle, Vroubel brossa des décors pour l'орéга privé de Mamontov, se passionna pour la sculpture. Vroubel s'intéressait beaucoup à l'art populaire russe, aux bylines et aux contes.

La conception spécifique de la nature qui caractérise plusieurs de ses œuvres fut sans nul doute le résultat de l'intérêt qu'il éprouvait pour les contes. Les impressions de la nature et les sentiments qu'elles provoquaient s'incarnaient chez l'artiste dans des images fantastiques et féeriques.

Presque toujours le peintre choisissait pour motif la nuit, le crépuscule, le point du jour. On notera Les Lilas, tableau à gamme de couleurs froide, produisant une impression étrange à cause d'une figure de femme bizarre, Pan et À la nuit tombante.

La Reine des cygnes est un des plus célèbres tableaux de Vroubel. À l'heure du coucher du soleil, la reine des cygnes se présente annonciatrice de l'extraordinaire et du terrible. Avant de prendre le large vers les rives, elle a tourné vers les spectateurs son visage tendre et triste qui porte l'empreinte de l'appel, de l'angoisse et de reproche.

Vroubel a encore un tableau magique — Pan. Le peintre l'a fait en quatre jours, ayant lu le récit d'Anatole France Les Satires. Dans ce tableau, le peintre, à travers l'image semi mythique, a réussi à pénétrer dans l'envers de l'harmonie. Le mystère des ombres enveloppantes d'une nuit d'été sans lune et sans fraîcheur, couvrant la campagne d'un voile fantastique, remplissant l'âme d'angoisse et de langueur, est incarné par l'artiste sur le tableau À la nuit tombante.

Vroubel rêvait à la liberté de l'homme. Mais ne voyant pas les moyens d'y parvenir, il croyait que le seul chemin à suivre était la protestation individuelle, ce qui le vouait à une solitude tragique.

Vroubel attribuait un vif intérêt aux héros de la poésie mondiale tels que, Faust et le Démon.

Vroubel durant toute la dernière décennie du XIXе siècle a travaillé sur Le Démon, et sa première création Démon (assis) — d'une manière fantastiquement belle, parfaite dans son exécution et dans la psychologisme la plus impériale du travail. Dans la lettre du 22 mai 1890 à sa sœur Vroubel écrivait: «Ça fait déjà un mois que je travaille sur Démon. Ça veut dire ce n'est pas un Démon monumental, que je vais dessiner dans le temps, mais "démoniaque" – une jeune figure demi nue, tristement pensive, assise, embrassant ses genoux, sur le fond de coucher du soleil et regardant vers la clairière fleurie, à partir de laquelle les branches courbées sous le poids des fleurs se tendent vers lui».

Le Démon de Vroubel est l'incarnation d'un être doué d'une puissance titanique, assoiffé d'amour et plein de désir de créer, mais voué à une solitude éternelle et triste. Le Démon entouré de montagnes, enlace les genoux, les doigts crispés, le regard dirigé vers le couchant, les lèvres assoiffées. Il évoque avec force la tragédie de la solitude.

La carrière artistique de M. Vroubel prit fin bien avant sa mort: en 1902, le peintre fut atteint d'une maladie mentale; il mourut aveugle en 1910. [1 ; 39-40].

VICTOR BORISOV-MUSATOV (1870 -1905).

Victor Yel'pidiforovich Borisov-Musatov studied art at Saratov (1890-1891) and then at the Moscow School of Painting, Sculpture and Architecture (1893-1895). In the intervening years he attended the Academy of Art in St. Petersburg, and studied with Pavel Chistyakov. When in Paris (1895-1898) Borisov-Musatov went to the studio of history and portrait painting of Fernand Cormon. Cormon had little influence on his style but the exposure to contemporary French art was crucial, and the first mature works by Borisov-Musatov date from this period. He produced landscapes and figure studies in the colours of French Impressionists, as in the Boy with a Dog, of 1895. In France Borisov-Musatov also saw Pierre Puvis de Chavannes's murals. On coming back to Moscow Borisov-Musatov wanted to produce monumental, decorative works of art based on Symbolist rendering of nature. Although his numerous paintings of women in the early nineteenth century dress resemble the retrospective paintings of the World of Art group, they are full of melancholy nostalgia for the irretrievably lost imaginary past. The mood of Borisov-Musatov's works harmonised with that of the Russian Symbolist poets. Borisov-Musatov's oil and tempera Self-Portrait with Sister, of 1898, is still Impressionist in the rendering of landscape. The thoughtful faces became characteristic of the following works of art. Gradually Borisov-Musatov ceased to depict mood. His later works are premeditated exercises in colour, form and composition.

In The Reservoir, of 1902, the broken colour of Impressionism gave way to the music of muted colour in order to record the shimmering light on the small objects and larger areas. The figures of his sister and fiancée turn into symbols, as each of them exists in her own individual world. The elegantly coiffured figure contrasts with the plainer, as if floating upon the pond, figure in a white shawl. The pond rises up to fill most of the picture plane. The cold tones and static poses reinforce the dream-like quality of the scene. The circular forms of this painting, which express the impermeable world inhabited by female figures are unusual in Borisov-Musatov's oeuvre. Elsewhere he often used an elongated horizontal format spreading his figures in a procession across the canvas as if in a frieze with trees and architectural contours penetrating the sky; the recurrent contours and colours move with the quality of visual music.

In his temperas Gobelin, of 1901, Phantoms, of 1903, and Emerald Necklace, of 1903-04, Borisov-Musatov reproduced real surroundings of the late eighteenth century manor-estate. The frieze-like background with the figures clad in the early nineteenth century dress resembles a dream. Tempera, water-colour and pastel were Borisov-Musatov's favourite media as they allowed the painter to render the fleeting change of mood in his paintings better then oil. Although after 1898 Borisov-Musatov took up residence outside Moscow, he nonetheless continued to exert profound influence on several Moscow artists especially those associated with the Blue Rose group including Pavel Kuznetsov and Martiros Saryan. [4 ; 90-91].

VIKTOR ELPIFIDOROWITSCH BORISSOW-MUSSATOW (1870-1905).

Viktor Borissow-Mussatow war ein Künstler ganz anderer Natur als sein Zeitgenosse Michail Wrubel. Während letzterer leidenschaftlich und qualvoll versuchte, in der Kunst seinen unruhigen Gedanken und seinem ungestümen Geist Ausdruck zu verleihen, schuf der Lyriker Borissow-Mussatow in seinen Werken eine Welt sanfter poetischer Traumbilder, von denen eine stille musikalische Harmonie ausgeht. Seine verhaltenen Darstellungen, gemalt mit matten, ineinanderfließenden Farben, die weiche, erlesene Klänge bilden, erfüllt von flimmerndem Licht und gemessenen Rhythmen, erinnern an dekorative Panneaus.

Borissow-Mussatow strebte nach einer Synthese der Kunst, nach wandbildartiger Monumentalität, was ihn zum Abrücken von der dreidimensionalen Modellierung der Gegenstände und Figuren veranlaßte. Die Linien, die Silhouette und die Farbtupfen, die bei ihm große emotionale Aussagekraft erhielten, bejahen das Flächige der Leinwand. In dem Bild «Der Weiher» offenbaren sich seine Prinzipien mit aller Deutlichkeit. Verträumte, in Selbstbetrachtung versunkene Frauen in altertümlichen Gewändern, die auf der Wasserfläche erscheinenden Spiegelungen der Bäume mit ihren verschwimmenden, auseinanderlaufenden Umrissen – das ist Borissow-Mussatows entmaterialisierte Welt, seine Zauberwelt stiller, reiner Freude. [3 ; 144].

NIKOLAY ROERICH (1874-1947).

Nikolay Konstantinovich Roerich, a popular mystic is known for his monumental historical sets.

The son of a lawyer of Scandinavian descent he graduated from the studio of the landscape painter Arkhip Kuindzhi at the Academy of Fine Arts (1897) and from the Law Faculty at the University of St. Petersburg (1898). Then he studied in Paris with the history painter Fernand Cormon (1900). Roerich made a great contribution to Russian culture. He lectured at the Institute of Archaeology (1898), he became secretary of the Society for the Encouragement of the Arts (1901) and director of its school (1906), he was the first Chairman of the World of Art Society (1910). The first volume of his scholarly works was published in Moscow in 1914. As a painter Roerich exhibited with the Academy from 1897, World of Art from 1902, the Vienna Secession c. 1905, and the Salon d'Automne in 1906. From 1903 he was a leading painter of the artistic colony at Talashkino, where he designed mosaics, friezes, murals and furniture. As a stage designer he worked for such directors as Konstantin Stanislavsky and Sergey Diaghilev.

Nikolay Roerich was not only a scenic designer for Diaghilev's Ballets Russes, but also an archaeologist and landscape painter. Roerich's paintings evidence an intense feeling for the epic dimensions and mystery of prehistoric nature. As a scenic designer Roerich worked within the conservative tradition of the picture-frame stage. His outstanding achievements arose out of the opportunity to create scenic evocations of the past, such as 12th-century Russia of Polovtsian Dances, of 1909, from Aleksandr Borodin's Prince Igor or the legendary Scandinavia of Edvard Grieg's Peer Gynt, of 1912. Roerich ignored the realism of the Wanderers. The artist absorbed the Old Russian Revival, French Symbolism, Italian primitivism, and the Byzantine and Oriental styles to achieve monumentality. His paintings were stylized, with simplified outlines and the flat areas of colour. He began work with oil but then turned to pastel and tempera. In Russia Roerich's painting was influenced by archaeology, legend and folklore. The Forefathers, of 1911, is a symbolist work of art made in muted blue, green, and yellow tempera. Based on the Slavic legend and inspired by the northern Russian landscape, it shows an old Slavic piper surrounded by bears against the background of hills.

Roerich left Russia in 1917. He worked as an émigré artist in Finland and Scandinavia (1917-19), and England (1919-20). In 1920 Roerich emigrated to the United States, where he gained a reputation as a painter, seer, guru, and peacenik, especially among the well-to-do, who provided him with funds and even built him museums, one of which still stands m New York City. Roerich was sent on an American botanic expedition to the Himalayas (1924-28). The artist settled at Nagar in the Himalayas where he founded the Himalayan Research Centre in 1929.

Roerich's Asian paintings reflect his interest in Eastern philosophy and religion. Tibet, a Symbolist canvas created in the Himalayas in 1933 in cool blue and white tempera, represents monastery buildings, Buddhist stupas and a prayer flag clustered together in the vortices of snow-white Tibetan mountains. This painting is full of mystery, antiquity and spirituality.

After seven years of campaigning, Roerich made the Roerich Pact (1935) — an international treaty for safeguarding cultural treasures and centres. Roerich's artistic heritage is vast. He spent his last years (1936-47) at Nagar, painting Himalayan scenery and writing. [4 ; 107-109].

NICOLAÏ RŒRICH – UNE PERSONNE DE SIGNIFICATION MONDIALE.

Nicolaï Rœrich est un personnage de signification mondiale dans le domaine de la culture. À travers son art et ses écrits, il s'occupait de la promotion de la valeur pour le monde de l'héritage culturel de toutes les nations. Il était certain que la culture peut aider à établir la paix dans le monde.

Nicolaï Rœrich est né le 9 octobre 1874 à Saint-Pétersbourg.

Nicolaï, âgé de 9 ans, a été témoin lorsque un archéologue a fait quelques découvertes historique près de la maison de la famille Rœrich. L'archéologue a amené le garçon avec lui, ce qui a fait grandir en Nicolaï son intérêt pour les mystères du passé. Sa passion pour l'archéologie est restée pendant toute sa vie.

En 1893, à l'âge de 18 ans, Nicolaï a été reçu aux concours d'entrée à l'Académie des Beaux-Arts et à la faculté de droit de la célèbre Université Impériale de Saint-Pétersbourg. Il réussira à obtenir une maîtrise dans chacune de ces branches. Simultanément, il poursuit des cours d'histoire et d'archéologie.

En 1897, Nicolaï Rœrich présente pour sa peinture de graduation, Le Messager qui a été approuvée par les plus sévères critiques et achetée par l'éminent collectionneur Pavel Tretiakov pour sa Galerie Tretiakov de Moscou. Dans cette œuvre, Rœrich a voulu rendre l'émotion du messager remontant de nuit la rivière pour porter la terrible nouvelle «clan s'arme contre clan».

Durant l'été 1899, Nicolaï rencontre Elena Ivanovna Chapochnikova. Elle était très intéressée par l'histoire, la littérature et la philosophie. Ils se sont mariés le 28 octobre 1901.

En 1903, ils traversent plusieurs vieilles villes des régions de Russie — Vladimir, Suzdal, Moscou, Novgorod et Pskov. Le résultat des voyages était 100 esquisses d'anciens monuments.

Nicolaï visite pour la première fois New York en 1920. Après avoir visité les États-Unis, sa femme et lui s'établissent dans la ville, fondant le Musée de Rœrich. Au États-Unis, il expose dans vingt-huit villes différentes.

Après avoir quitté New York, Rœrich visite l'Asie, s'installant en Inde en 1929 oú il fonde un centre de recherche archéologique.

De ce voyage, 500 peintures seront exécutées, des dizaines de sommets de montagnes et de passages seront cartographiés, d'anciens monuments et des manuscrits rares seront découverts.

En 1929, Nicolaï Rœrich est nommé prix Nobel de la Paix par l'Université de Paris. Son intérêt pour la paix l'amène à sa création de la Pax Cultura, la «Croix-Rouge» de l'art et de la culture. Son œuvre dans ce domaine amène les Ètats-Unis et les vingt autres membres de l'Union Panaméricaine à signer le Pacte Rœrich, le 15 avril 1935. Le Pacte Rœrich est un instrument international protégeant la propriété culturelle.

Rœrich combina l'art et la science pendant toute sa vie. Il écrivit tantôt de la poésie, tantôt de la prose, tantôt ses mémoires, et participa à la vie publique indienne. Ses dernières années en Inde le poussèrent à introduire de nouveaux héros des divinités hindoues et bouddhistes dans ses tableaux; par ailleurs, dans ses écrits philosophiques, il développa l'idée d'une seule religion unissant le christianisme, le bouddhisme et l'hindouisme.

Pendant sa vie il a peint des fresques pour des églises et pour des bâtiments publics, fait des dessins pour des mosaïques et des motifs architecturaux, peint des décors pour les opéras de Wagner, Moussorgski, Borodine, Rimski-Korsakov et Maeterlinck, conçu les décors et les costumes pour les ballets: Prince Igor, Le Sacre du Printemps. Il a écrit près de 30 livres sur des sujets aussi variés que l'art, la culture, la philosophie et des thèmes humanitaires.

La peinture de Nicolaï Rœrich peut être vue dans différents musées incluant une collection de ses œuvres à la Galerie Tretiakov à Moscou. [1 ; 41-42].

BORIS KUSTODIEV (1878-1927).

Boris Mikhaylovich Kustodiev, an outstanding painter, graphic artist and stage designer, was born in Astrakhan. When Kustodiev studied at the Astrakhan Theological School, he was impressed in 1887 by the exhibition of the Russian Realist painters, the Wanderers. Subsequently he decided to become a painter. In 1896 Kustodiev entered the Academy of Arts, St. Petersburg, where he studied with Il'ya Repin. In 1904 he studied for a short time at Paris under Rene Menard. That year Kustodiev visited Spain; he admired the paintings by Diego Velázquez.

Like Andrei Ryabushkin Kustodiev concentrated on painting Russian provincial festivities, as in the Shrovetide, of 1916. But in his paintings of the merchant class Kustodiev added the spirit of satire. Using the bright reds and blues of Russian folk art, he delighted in painting the merchants' plump wives in their leisure activities. One of his most striking images is the Merchant's Wife Drinking Tea, of 1918. Here the ample figure illuminates the tea table and the surrounding area by her bulk and self-satisfied expression. She is as round and successful as the fruit on the table. This work like many others has oriental richness of colour that Kustodiev saw as part of his Astrakhan heritage.

In 1918 Kustodiev worked on the decorations of Petrograd for the first anniversary of the October Revolution. His painting The Bolshevik, of 1920, is a commanding image, derived from popular prints of a gigantic figure with a large red banner striding across the rooftops of a city.

As a stage designer Kustodiev worked for the Moscow Arts Theatre. His early paintings had a theatrical quality with their over life-size figures and commanding images. But his designs for plays by Ostrovsky, Gogol and others were criticised for being more Kustodiev's vision than that of the authors. For example, his design for Ostrovsky's Wolves and Sheep, of 1926, remains close to his painting Moscow Tavern, of 1916, in its bright colours and satirical figures. [4 ; 111-112].

BORIS MICHAILOWITSCH KUSTODIJEW (1878-1927).

Boris Kustodijew war eine hervorragende, eigenständige Persönlichkeit der russischen Kunst Ende des 19. und Anfang des 20. Jahrhunderts. Er studierte bei Ilja Repin, wandte sich später aber einer Richtung zu, die in der russischen Kultur dieser Zeit für die Malerei der «Welt der Kunst» bestimmend war. Geboren in der Wolgastadt Astrachan, lernte er das Leben in der russischen Provinz aus eigener Anschauung kennen und wurde als Genremaler der patriarchalischen Kaufmannschaft und des bäuerlichen Lebens berühmt.

In zahllosen Bildern zeigt Kustodijew das Provinzleben in seiner Schönheit, Gesundheit und Harmonie. Er malte Basare und Volksfeste, gab die Menschen beim Teetrinken und bei der Troikafahrt wieder. Nicht die alltägliche, prosaische Seite des Volkslebens interessierte ihn, sondern das feiertägliche Gedränge auf Volksfesten und dem Basar, auf denen die schönsten Dinge, die farbenprächtigste Kleidung zu sehen und ursprüngliches Volksbrauchtum zu finden waren.

1906-1910 führte er eine Folge von Gemälden unter der allgemeinen Bezeichnung «Basar» aus. Die frühesten dieser Arbeiten sind in der Tretjakow-Galerie aufbewahrt. Das dörfliche Leben ist hier in sorgloser Beschaulichkeit, in harmonischem Ablauf geschildert. Der Künstler befleißigte sich, das Geschehen mit den Augen der Schöpfer der bunten Volksbilderbogen (Luboks) und der Hersteller des Volksspielzeugs zu sehen. Die Vereinfachung der Form durch exakte Zeichnung und die Verwendung reiner Farben in der ganzen Fülle ihrer Leuchtkraft sowie die vielgestaltigen dekorativen Muster – all das bringt die naive lebensbejahende Freude an dem festtäglichen Schauspiel des Basars zum Ausdruck.

Mit heißem Herzen und ohne Einschränkung begrüßte Boris Kustodijew die Große Sozialistische Oktoberrevolution. Die radikalen Wandlungen, die sich jetzt im Leben Rußlands vollzogen, veränderten und erneuerten die Kunst. Das feiertägliche Milieu in der Provinz verlor für den Künstler die einstige Anziehungskraft. Den Hauptplatz nahm jetzt in seinem Schaffen das revolutionäre Thema ein. Kustodijew war in jenen Jahren bereits schwer und unheilbar krank. Ans Bett gefesselt, arbeitete er außerordentlich viel und hielt unersättlich die jüngsten Geschehnisse in seinen Gemälden fest. Auch diese Bilder atmen den gewohnten Geist der Lebensfreude.

Wie sehr er bei der Gestaltung der revolutionären Ereignisse nach Verallgemeinerung strebte, offenbart das Gemälde «Der Bolschewik», in dem aber trotz des Zugs zum Monumentalen das Geschehen bis in den fernsten Winkel hinein liebevoll wiedergegeben ist. Über das Panorama einer von Menschenmassen überfluteten Stadt erhebt sich die riesige Gestalt eines Menschen, der über die Dächer der Häuser und die Kuppeln der Kirchen schreitet. Er trägt das rote Banner, dessen Windungen den ganzen Raum über der Stadt einnehmen. Das Äußere dieses Menschen mit dem Gesicht eines Bauern erinnert an die legendären Führer der Bauernaufstände, Stepan Rasin und Jemeljan Pugatschow. Die Hauptfigur in Kustodijews Bild verkörpert die Vereinigung des Bolschewismus mit den Massen. [3 ; 170-173].

VASSILY KANDINSKY (1866-1944).

Vassily Kandinsky is regarded by many art historians as the abstract painter, and therefore the father of Modern art. Vassily Kandinsky was born in Moscow and spent his childhood in Odessa. But his interest in the music and fairy-tales which inspired his paintings, such as Musical Overture, Violet Wedge, was the legacy of his Russian upbringing. His parents played the piano and the zither, Kandinsky learned the piano and cello at an early age. The influence of music on his paintings was great, down to their names Improvisation, Impressions, and Compositions. When he published his book On the Spiritual in Art (1912), the first justification of abstraction in painting, he dedicated it to his aunt Elisabeth, to whom he owed his introduction as a child to Russian folk culture.

In 1886, Kandinsky entered Moscow University. He chose the study of law and after passing his examinations, lectured in the Law Faculty. He enjoyed success not only as a teacher but also wrote extensively on spirituality, a subject that remained of great interest and ultimately exerted substantial influence on his work. In 1895 Kandinsky attended a French Impressionist exhibition where he saw Monet's Haystacks at Giverny. He stated, «It was from the catalogue I learned this was a haystack. I was upset I had not recognized it. I also thought the painter had no right to paint in such an imprecise fashion. Dimly I was aware too that the object did not appear in the picture...». Soon thereafter, at the age of thirty, Kandinsky left Moscow and went to Munich to study life-drawing, sketching and anatomy, regarded then as basic for an artistic education.

Ironically, Kandinsky's work moved in a direction that was of much greater abstraction than that which was pioneered by the Impressionists. It was not long before his talent surpassed the constraints of art school and began exploring his own ideas of painting — «I applied streaks and blobs of colour onto the canvas with a palette knife and I made them sing with all the intensity I could...». Now considered the founder of abstract art, his work was exhibited throughout Europe from 1903 onwards, and often produced debates among public, art critics and his contemporaries.

After successful avant-garde exhibitions, he founded the influential Munich group The Blue Rider (1911-14) and began completely abstract painting. His forms evolved from fluid and organic to geometric and finally, to pictographic. Kandinsky, himself an accomplished musician, once said, «Colour is the keyboard, the eyes are the harmonies, the soul is the piano with many strings. The artist is the hand that plays, touching one key or another, to cause vibration in the soul.». The idea that colour and musical harmony are linked has a long history, intriguing scientists such as Sir Isaac Newton. Kandinsky used colour in a highly theoretical way associating tone with timber (the sound's character), hue with pitch, and saturation with the volume of sound. He even claimed that when he saw colour he heard music.

An active participant of some of the most influential and controversial art movements of the twentieth century, Kandinsky continued to explore and define his form of art, both on canvas and in his theoretical writings. His reputation became firmly established in the United States through numerous exhibitions.

In 1933, Kandinsky left Germany and settled near Paris, at Neuilly. The paintings from these later years were again the subject of controversy. Out of favour with many of the patriarchs of Paris's artistic community, younger artist admired Kandinsky. His studio was visited regularly by Miro, Arp, Magnelli and Sophie Tauber.

Kandinsky continued painting almost up to his death. His unrelenting quest for new forms which carried him to the very extremes of geometric abstraction have provided us with an unparalleled collection of abstract art. [4 ; 114-116].

KASIMIR MALEVICH (1878-1935).

Russian painter and designer, one of the most important pioneers of geometrical art, Kasimir Malevich was born near Kiev. He was trained at Kiev School of Art and Moscow Academy of Fine Arts. He began working in an unexceptional Post-Impressionist manner, but by 1912 he was painting peasant subjects in a massive 'tubular' style similar to that of Linger as well as pictures combining the fragmentation of form of Cubism with multiplication of the image of Futurism (The Knife Grinder, 1912). Malevich, however, was eager to free art to a radical geometric simplicity. In 1913 Malevich devised abstract geometric patterns which he called supramatism – «pure aesthetic feeling» – proposing a secular equivalent to a religious experience. The painter claimed that he made a picture consisting of nothing more but a black square on a white field as early as 1913. However the Supermatist paintings were first made public in Moscow in 1915 and it is very difficult to date its beginning. Moreover it is also very difficult to find out which of his paintings were hung, as photographs of early exhibitions sometimes providing conflicting evidence.

In his work Malevich reconciled folk art and abstraction. It should be noted that the iconic tradition also influenced his art. In the Russian Orthodox Church more than in Western Christian Church pictures are the means of intercession. In the presence of a holy icon the worshipper feels transported to heaven. For many Russian artists abstraction was the spiritual art of the new scientific Communist age, in which man, and not God, was the controlling force. It is regrettable that this ideal did not survive the days of the Revolution. The infinite freedom and hopes which avant-garde art expressed actually flourished with more abundance under the Christian Tsar than under the Godless Party. [4 ; 118-119].

KUZ'MA PETROV-VODKIN (1878 -1939).

In Kuz'ma Petrov-Vodkin's paintings the world of fantasy typical for the Blue Rose group (especially in its early stage) makes way for large-scale monumental compositions in which he reconciled the reality of life with the Renaissance tradition and the fragile harmony of the old Russian painting. The main achievement of the Blue Rose group, founded in 1907, was the rediscovery of the Orient as a new theme of painting.

Kuz'ma Sergeyevich Petrov-Vodkin began his studies in the drawing and painting classes of F. Berov in Samara (1893-95), then he attended Baron Stieglitz's school in St. Petersburg (1895-97). Petrov-Vodkin studied under Abraham Arkhipov, Nikolay Kasatkin and Valentin Serov at the Moscow School of Painting, Sculpture and Architecture from 1897 to 1905 and then at Anton Asbe's school in Munich (1901). After working in various private studios in Paris between 1905 and 1908 Petrov-Vodkin made trips to Constantinople, Greece and Italy in 1905 and to Algiers in 1906. On his return to Russia he staged an exhibition in the editorial offices of the magazine «Apollon» in St. Petersburg (1909). From 1911 to 1924 Petrov-Vodkin exhibited with the World of Art group and from 1925 to 1928 he showed with the Four Arts Society of Artists. From the early 1910s Petrov-Vodkin exercised a great stylistic authority. In his works he tried to harmonise classicism and modernism. Petrov-Vodkin worked out his style under a wide range of seemingly incompatible influences of Aleksey Venetsianov, Alexsandre Ivanov, Mikhail Vrubel', the artists of the Munich Secession, Ferdinand Hodder, Maris Denis, Paul Gaugin, Puvis de Charannes, Henry Matisse, Giovanni Bellini, and early Russian frescoes and icons.

Petrov-Vodkin's philosophy was based on Symbolism. He was a Symbolist by conviction. In his Dream, of 1910, Boys Playing, of 1911, and the Red Horse Bathing, of 1912, Petrov-Vodkin integrated modern philosophy with classical purity. His subject-matter is epic in its worldview. His characters are contemplative and aloof from real life. In these works Petrov-Vodkin emphasises eternal values.

One of his major themes is motherhood. It symbolises integrity arid purity of life. The idea of Petrograd Madonna, of 1919, derives from the religious image of the Bogomater (Mother of God). For Petrov-Vodkin the world was part of the eternal cosmos. He depicted people and objects in complicated foreshortening on slanted axis as if floating in the air, combining motion with stillness. The painter defined his manner of painting as spherical perspective. The linear quality of this solution is emphasised by the use of simple forms and colours interpreted metaphorically (blue for the sky, green for grass and leaves, red for human body). This colour range is known as Petrov-Vodkin's tryokhtsvetka (three-colour palette).

In a number of major works Petrov-Vodkin tried to find a formula that could render the dramatic experiences of his contemporaries. Such paintings as After the Battle, of 1923, the Death of the Commissar, of 1928, are part of a symbolic epic series related to the Revolutionary period.

Having almost an academic approach to classical ideals, Petrov-Vodkin came close to the Russian avant-garde. A sense of nationalism, a feeling of special destiny of Russia is characteristic of Petrov-Vodkin's outlook. He regarded the Revolution of 1917 as an elemental and cathartic force. In his works especially portraits the painter used a cinematographic device of superimposition. The best example of it is the portrait of Anna Akhmatova, of 1922. In his still-lives Petrov-Vodkin was always spontaneous in the interpretation of nature. The artist deliberately posed formal problems to be resolved in his large narrative canvases.

Petrov-Vodkin created a number of religious canvases and church murals. Shortly after the Revolution he participated in the decoration of Petrograd for the festivities commemorating this event. Petrov-Vodkin also illustrated books. In his drawings made between 1918 and 1920 he used conventions of abstract art, which were not developed in his paintings.

Petrov-Vodkin was a good teacher. He taught in St. Petersburg at Zvantseva's school (1910-15), Svomas (1918-20) and the Academy of Arts (1921-33). Through the 1930s he remained faithful to the rigid pedagogical system combining spherical perception with the universal three-colour palette and classical drawing. [4 ; 131-133].

KOSMA SERGEJEWITSCH PETROW-WODKIN (1878-1939).

Von großer Eigenständigkeit zeugen die Werke Kosma Petrow-Wodkins. Seine Ausbildung erhielt er an der Moskauer Schule für Malerei, Bildhauerei und Architektur und danach in München an der Schule Ažbés. Petrow-Wodkin wahrte eine feste Bindung an die Traditionen der Weltkunst, wobei er zu einem eigenen Stil fand und eine ganz individuelle malerische Ausdrucksweise entwickelte. Er suchte nach den «uranfänglichen Leidenschaften», vertrat den Standpunkt, daß seine Gemälde die «ureigensten» menschlichen Eigenschaften widerspiegeln müssen.

Charakteristisch für Petrow-Wodkin ist die philosophische Erfassung der Wirklichkeit. Er vermochte in der Darstellung der Gegenwart stets das Ewige zum Ausdruck zu bringen. Diese Einstellung war bestimmend für sein Schaffen.

Das Streben nach dem monumental-dekorativen Bild mit hohem philosophischen Gehalt liegt einer seiner besten frühen Arbeiten zugrunde, dem Gemälde «Baden des roten Pferdes». Petrow-Wodkins Zeitgenossen verblüfften in dem Bild die Farbenintensität, die eigentümliche, wie ein Filmausschnitt behandelte Komposition, der scharfe Kontrast zwischen dem nahen Vordergrund und den Bildebenen des Hintergrundes, der ungewöhnliche Anblick des feuerroten Pferdes und des zarten Reiters. Im malerischen Aufbau bezeugt das Gemälde die Einflüsse der russischen Ikonenmalerei und der italienischen Renaissance, die von dem Künstler zu Beginn des 20. Jahrhunderts auf seine Weise schöpferisch verarbeitet wurden.

Petrow-Wodkins Bild «Mädchen an der Wolga» entstand unter dem Eindruck seiner unmittelbaren Beobachtungen und nach Arbeiten, die er im Sommer 1914 an der Wolga nach der Natur ausgeführt hatte. Wie immer jedoch erreichte der Künstler hier nicht nur Lebenswahrheit, sondern er strebte danach, das Ewige, Unvergängliche zu zeigen. Er bildete seine eigene heitere und offenherzige Natursicht heraus und wollte auf dieser Grundlage den Atem seiner Zeit spürbar machen. Die Szene mit den badenden Mädchen verwandelt sich durch seine Interpretation in eine optimistische Darstellung, die die eigentümliche Schönheit und das freundliche Wesen der russischen Bäuerin, die Lebensfreude und den Liebreiz der Jugend zum Ausdruck bringt.

Die leuchtenden, ungebrochenen Farben, der fließende Rhythmus der hochgewachsenen Gestalten, die eine in sich geschlossene ausgewogene Komposition bilden, das Zusammenspiel der Körperfarbe mit der ungemein farbenfrohen Kleidung und schließlich der Himmel lassen das Bild nicht wie eine einfache Naturszene wirken, sondern wie eine dekorativ-monumentale Wandmalerei: In dem Stil des Künstlers sind Analogien zu italienischen Fresken oder der altrussischen Wandmalerei zu finden. Und dennoch hat diese Gestaltung nichts mit Stilisierung zu tun. Das Vorbild der alten Meister wird von Petrow-Wodkin als Mittel zur poetischen Darstellung der Welt genutzt, als eine Methode zur verallgemeinerten, erhöhten Wiedergabe der Gegenwart.

In die Epoche der sowjetischen Kunst trat Petrow-Wodkin bereits als reifer Künstler in der Blüte seiner Schaffenskraft ein. Voll Leidenschaft beteiligte er sich nach der Oktoberrevolution aktiv am Aufbau der neuen Kultur: Der Maler nahm teil an der Gestaltung der Straßen und Plätze zu den Revolutionsfeierlichkeiten, leistete eine gewaltige pädagogische Arbeit, malte und gab der neuen Wirklichkeit künstlerisch Ausdruck.

«Das Jahr 1918 in Petrograd» ist ein Wendepunkt, ein bedeutsamer Auftakt zu einem neuen Abschnitt seines Schaffens. Auf konkrete Ereignisse reagierend und die Gegenwart in ihrer ganzen harten Wirklichkeit darstellend, schuf Petrow-Wodkin hier ein Gemälde von großer Verallgemeinerung, das durch seine hehre Strenge und Sauberkeit ungemein anziehend wirkt. Das magere Gesicht der Petrograder Arbeiterin spiegelt die schwere Hungersnot während des Bürgerkriegs wider. Kennzeichen der Zeit finden sich auch im Leben der Stadt, das sich im Hintergrund des Bildes abspielt: Die Häuser haben zerschlagene Fensterscheiben, Zettel mit alarmierenden Aufrufen kleben an den Wänden, lange Menschenschlangen stehen nach Brot an, und über allem liegt eine unheimliche Stille. Das beunruhigende Gefühl entsteht auch durch die Bildkomposition, die auf dem Zusammenstoß unterschiedlicher Formen und Linien und auf spannungsvollen Farbverbindungen aufgebaut ist. Zugleich treten die allgemein menschlichen, zeitlosen Züge der Frau hervor; sie gleicht einer Madonna, die erfüllt ist von der Bereitschaft, für die Zukunft, das Glück ihres Kindes jede Prüfung auf sich zu nehmen.

Petrow-Wodkin schuf sehr eigenwillige Gemälde, für deren Komposition er ein originelles System herausgebildet hatte. Einen wichtigen Platz nahm dabei das Problem der Raumgestaltung ein. Er faßte jede Erscheinung und jeden Gegenstand als Teil des großen Ganzen auf und besaß nach seinen Worten ein «planetarisches» oder «kosmisches» Lebensgefühl. Der Künstler wandte in vielen Werken die «sphärische» oder «geneigte» Perspektive an. Das trifft auch für sein großes, im Russischen Museum Leningrad befindliches Gemälde «Tod des Kommissars» zu. Die abgebildete Studie dazu befindet sich in der Tretjakow-Galerie.

Dieses Bild entstand aus Anlaß des 10. Jahrestages der Roten Armee. In ihm werden der Geist revolutionärer Pflichterfüllung, der Mut und das Heldentum der Soldaten und Kommissare der Roten Armee gewürdigt: Der verwundete Kommissar stirbt auf dem Schlachtfeld, einer der Soldaten stützt ihn. Dem Willen des gefallenen Kommandeurs Folge leistend, rückt der Trupp zum Angriff vor. Petrow-Wodkin hat den Gestalten der Rotarmisten große Ausdruckskraft verliehen. Hier ist eine Episode des Interventionskrieges in Sowjetrußland in den Rang einer allgemeingültigen Aussage erhoben worden: Die Soldaten gehen für die Freiheit des Vaterlandes in den Tod. Durch die eigentümliche Perspektive läßt der Künstler den Betrachter von oben auf den in leuchtender Farbigkeit erglühenden Erdball schauen. [3 ; 184-189].

KOUZMA PÉTROV-VODKINE (1878-1939).

L'art de Pétrov-Vodkine suivit une voie originale. Artiste d'esprit philosophique avec un penchant pour la symbolique des images, pour le monumental et le décoratif, il construit ses tableaux sur des contrastes de taches de couleurs intenses. 1) Le mouvement solennel, puissant du cheval fantastique du Bain du cheval rouge (1912) de Pétrov-Vodkine semble entraîner le jeune cavalier, plongé dans une profonde méditation. C'est une toile à la fois joyeuse et inquiétante, pleine d'une grande tension intérieure. 2) Affirmation de la beauté de la vie, le tableau est saturé d'une atmosphère qui laisse prévoir des changements imminents et sans précédent. Les Jeunes filles de la Volga (1915), scène poétisée de la vie populaire, acquiert la lenteur solennelle et le sérieux d'un rite plein d'une signification profonde. Octobre trouva cet artiste en plein essor de son talent et qui sut faire écho à cet élément neuf qu'apportait la réalité soviétique. 3) Il peint des portraits de personnalités de la culture et des natures mortes étonnantes par la sublimation du monde des choses. Il crée une image inquiète et merveilleuse de «la madonne de Pétrograde» dans son tableau Pétrograde 1918. On trouve également l'esquisse ou plutôt (par le niveau de la finition) une variante de son grand tableau la Mort du commissaire politique. 4) L'artiste érige cet épisode de la guerre civile à la hauteur d'un grand symbole. Il exprime en des notes d'un dépouillement sublime, pures, lourdes de signification la grandeur du sacrifice consenti au nom de la révolution. Pour rendre le grandiose du combat, Pétrov-Vodkine recourt à certains procédés conventionnels: il agrandit les éléments les plus importants, cumule dans le tableau différents angles de vue, représente la terre en plongée pour mieux faire ressentir l'importance «planétaire» de l'événement. [5 ; 68].

MARC CHAGALL (1887-1985).

Marc Chagall, French painter and designer of Russian birth, is known for his Surrealist imagination. He is recognised as one of the most remarkable painters and graphic artists of the 20th century. His work is touched with humour and fantasy that finds resonance in the subconscious. Chagall's personal and unique imagery is saturated with charming romantic inspiration.

Chagall was born in Vitsyebsk and was educated in art in St. Petersburg and, from 1910, in Paris, where he remained until 1914. Between 1915 and 1917 he lived in St. Petersburg. After the Russian Revolution he was a director of the Art Academy in Vitsyebsk. From 1919 to 1922 he headed the Moscow Jewish State Theatre. In 1923 Chagall moved to France, where he spent the rest of his life, except for a period of residence in the United States from 1941 to 1948. He died in St. Paul de Vence, in the South of France.

Chagall's characteristic use of colour is derived partly from Russian Expressionism and was affected by French Cubism. Crystallising his style early, as in Candles in the Dark, of 1908, he later developed subtle variations. His numerous works represent vivid recollections of Russian-Jewish village scenes, as in I and the Village, of 1911, and scenes from his private life, as in the print series My Life, of 1922, in addition to treatments of Jewish subjects, of which The Praying Jew, of 1914, is one. His works combine recollection with folklore and fantasy. Biblical themes characterise a series of etchings executed between 1925 and 1939, illustrating the Old Testament, and the 12 stained-glass windows in the Hadassah Hospital of the Hadassah-Hebrew University Centre in Jerusalem (1962). In 1973 the National Museum of Marc Chagall Biblical Message was opened in Nice, on the French Riviera, to house hundreds of his biblical works. Chagall executed many prints illustrating literary classics. A canvas completed in 1964 covers the ceiling of the Opera in Paris, and two large murals (1966) hang in the foyer of the Metropolitan Opera House in New York. [4 ; 135-136].

ALEXANDER ALEXANDROWITSCH DEINEKA (1899-1969).

Als aktives Mitglied der Gesellschaft der Staffeleimaler (OST – 1925-1932) hatte es sich Deineka zur Aufgabe gemacht, eine Kunst zu schaffen, die zu Fragen der revolutionären Epoche Stellung nimmt. Im Gegensatz zu den Konzeptionen jener Vertreter der sowjetischen Kunst, die dafür eintraten, daß die Künstler von der üblichen Art der Malerei Abstand nehmen und sich voll und ganz auf die Teilnahme an der Produktion, dem künstlerischen Entwerfen und Ausstatten von Gegenständen der Arbeit und des Alltags orientieren sollten, bejahten die Mitglieder der OST die Bedeutung der Tafelmalerei. Sie strebten danach, für die Wiedergabe der neuen Themen neue Ausdrucksmittel zu finden und die alten Themen auf neue Art zu behandeln.

So erhielt eines der ältesten Motive der Kunst, das der Mutterschaft, bei Deineka einen bisher völlig unbekannten Zug. Eine breitschultrige kräftige Frau, die das schlafende Kind in der Gewißheit selbst geschaffenen Glücks auf den Armen hält – das ist das Mutterbild der neuen Epoche. In der kraftvollen Bewegung der Mutter, der Festigkeit ihres jungen Körpers, dem stillen klaren Gesichtsausdruck, der zärtlich und zugleich entschlossen ist, schuf Deineka die Darstellung einer selbstbewußten, unabhängigen Frau voller Zuversicht, physischer und geistiger Kraft. Die stumpfe, freskoähnliche Farbigkeit und die lakonische Gestaltung der großförmigen Figuren verleihen dem Bild eine monumentale Wirkung.

Alexander Deineka charakterisierte sein Schaffen folgendermaßen: «Die Kunstgattungen – das ist ein großes Orchester. Ich liebe es, auf verschiedenen Instrumenten zu spielen. Ich zeichne, illustriere, male Bilder, fertige farbige Mosaike, male Fresken, modelliere... Ich liebe schöne Silhouetten und klare kompositionelle Gliederungen, Kontraste der Flächen und Räume, matte Oberflächen, den leichten Auftrag auf die Leinwand.»

Deineka gab die neue, sowjetische Epoche in ihrem besonderen Rhythmus wieder, in ihrer Dynamik, ihrer Einfachheit und ihrer strengen Formenklarheit. Sein Gemälde «Die Verteidigung Petrograds» ist den Ereignissen des Bürgerkrieges gewidmet. Hauptthema sind der Mut, die eiserne Standhaftigkeit und unerschütterliche Entschlossenheit der Petrograder Arbeiter, die unter den schwierigen Bedingungen der Hungerjahre ihre Stadt gegen die Feinde der Revolution verteidigten. Der Künstler baute das Bild auf der Gegenüberstellung zweier Episoden auf: Eine Kolonne bewaffneter Arbeiter zieht zur Front – Verwundete kehren von der Front zurück. Der Schwarz-Weiß-Kontrast, der ausdrucksvolle Rhythmus, die im Vergleich zu der Auseinandergerissenheit der kleinen Figuren der oberen Reihe ganz deutliche Einheitlichkeit in den Reihen der zur Front Marschierenden spiegeln den Geist der Epoche und ihr heroisches Pathos wider. [3 ; 205-207].

ALEXANDRE DEÏNÉKA, PEINTRE SOVIÉTIQUE (1899-1969).

Alexandre Deïnéka avait un large cercle d'intérêts artistiques. Il a fait de l'illustration de revues et de livres, du dessin et de l'affiche, de la peinture de chevalet et de la peinture monumentale, manifestant partout un sens aigu du moderne, une vision optimiste du monde, une approche neuve du langage artistique. Son tableau la Défense de Pétrograd (1928) est un classique de la peinture soviétique des années vingt. 1) En 1932, Alexandre Deïnéka reprend le thème éternel de la maternité, incarnant dans sa toile la Mère — l'idéal humain formé par la réalité soviétique. Son personnage est une femme à la fois forte physiquement et moralement, et tendre, rayonnante de dignité. 2) Recourant hardiment à la simplification des formes, Deïnéka organise sa toile à la manière d'une fresque: la composition est nette et précise, la silhouette générale claire des figures en gros plan aux contours fluides est immédiatement «lisible» sur le fond uni légèrement voilé. La toile est traitée dans une gamme chaude et retenue de tons dorés. 3) Soulignant les temps forts de la plastique du corps, l'artiste rend avec une grande économie de moyens l'assurance fière et tranquille de la mère, la tendresse du geste pour porter l'enfant endormi. 4) La grande humanité qui émane du personnage, la sobriété de la manière confèrent à la toile de Deïnéka les traits d'une véritable peinture monumentale.

Dès les premiers jours de la Grande Guerre nationale, le thème de la guerre s'impose dans l'œuvre de Deïnéka, celle des autres artistes soviétiques. Il choisit pour peindre ses Confins de Moscou. Novembre 1941 (1941) un raccourci insolite, une composition fragmentée aux rythmes inquiets et brisés. Les silhouettes des maisons, les ruines, une voiture militaire solitaire dont la bâche bat au vent sont rendus dans une gamme sèche et limitée de tons froids gris acier et rouille. Par un jeu de contrastes très prononcés entre la surface plate et le traitement en relief et entre les proportions, le peintre fait ressortir les piquets, les hérissons antichars, barrière de fer surgie de la neige pour protéger la ville. 5) Cette toile du Moscou de la guerre est pleine d'une force dramatique sévère, et rend avec une vigueur qui l'apparente à l'affaire l'atmosphère tendue de l'époque. [5 ; 70-71].
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