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История.  Италия в XVII веке представляла собой раздробленное государство и расчленено на 11 маленьких государств: Папская область, Неаполитанское королевство, герцогство Миланское, герцогство Тоскана, Венецианская республика. Италия была постоянным объектом вторжения более сильных европейских государств: Франции, Германии, Испании, Австро-Венгерской империи. 
Религия. В Италии было католическое вероучение. Церковь имели довольно значительное влияние на формирование верующего сознания людей, а также на различные сферы человеческой деятельности. Папа римский имел непререкаемый авторитет на общественное сознание. 
Философия. В XVII веке философия не получила дальнейшего развития.
Эстетика. Ее появление было связано со стремительно меняющейся «картиной мира» и кризисом идеалов итальянского Возрождения. Новые географические открытия - Христофора Колумба, Васко да Гаммы, кругосветные путешествия Магеллана; естественнонаучные открытия – Коперника, Галилео Галилея, Кеплера, Ньютона – все это разрушило прежние представления о замкнутости мироздания. Новые знания о мире разрушили старые представлении   о неизменной гармонии мира, об ограниченном пространстве и времени. Человек стал ощущать зыбкость и неустойчивость своего положения, противоречие между иллюзией и реальностью. Новое мировосприятие по-особенному преломилось в художественной культуре. Поэтому предметом искусства стало все необычное, неясное, призрачное, более того, оно признавалось красивым, привлекательным, а ясное и простое – скучным и неинтересным. Новая эстетика заметно потеснила прежние ренессансные принципы подражания природе, ясности и уравновешенности. Поэтому искусство нового стиля, барокко, не отражает бесстрастное равновесие окружающего мира, наоборот, показывает его подвижность, динамичность, постоянные изменения. 
Этика. Этические воззрения формируются под воздействием католического вероучения и научного представления о мире. Основные понятия этики, такие как Добро, Зло и другие добродетели объясняются с точки зрения, как научного (светского) миропонимания, так и религиозного восприятия.
Наука.  Доминирующее положение в формировании научного знания XVII века основную роль играют точные науки: математика, физика, механика, астрономия, картография, а также естественные науки. 
Мировоззрение. Содержание мировоззрения носит рационалистический характер.
Виды искусства

В искусстве Италии XVII века формируется новое художественное направление барокко.  Основу этого стиля определяли религиозные идеи, сложившиеся в Италии в XVI веке под влиянием Реформации католической церкви. Именно они способствовали формированию основных черт стиля барокко. 


Термин «барокко» впервые был введен в эпоху Просвещения (XVIII век), для определенного типа европейской живописи, скульптуры. Первоначально он имел отношение только к декорациям, украшениям, а потом получил распространение во всех видах искусства. Термин «барокко» - (выводят из португальского слова барруэка, название жемчужины странной, причудливой, необычной формы) вначале означал плохой вкус, чудачество, экстравагантность. В искусстве оно противостояло ясности, строгости, простоте, считавшемся проявлением хорошего вкуса.

Эстетика барокко строится на положении: о необъяснимости прекрасного, и эстетическом субъективизме. Основные черты стиля барокко:
· Эмоциональная выразительность
· Сложность композиционных решений

· Масштабность и насыщенность движением

В разных видах искусства черты барочного стиля будут проявляться по-разному, в зависимости от выразительных возможностей каждого вида искусства. Наиболее ярко барочный стиль проявил себя: в архитектуре и скульптуре, живописи и музыке менее заметно представлен – в литературе, театре, балете.
Архитектура. Центром развития нового стиля барокко на рубеже XVI – XVII столетий был католический Рим. Основным заказчиком барочных сооружений была католическая церковь. Выразительные возможности барокко в архитектуре католическая церковь использовала в своих интересах как средство эмоционального воздействия на человека. Барочная архитектура способствовала утверждению идей католицизма.
Признаки стиля барокко в архитектуре:

· Господство динамизма, напряженности, движения - текучесть линий: выпуклые, вогнутые на фасадах.  Дробление ровных поверхностей фасадов зданий: скульптурой, портиками, различными выступами, выпуклыми карнизами, рельефами, волюты. Все это разрушает прямую линию и создает ломаную линию, которая придает фасаду здания напряженность, динамичность, иллюзию движения. Совокупность этих средств сильно воздействует на эмоциональное состояние человека    

·  Мистичность, фантастичность, экспрессивность
· Перегрузка декором – скульптуры, колонны, рельефные изображения

· Монументальность, масштабность
· Тяготению к ансамблю и пространству – архитектурный ансамбль включают не только отдельные сооружения и площади, но и улицы
· Синтез архитектуры и скульптуры
Стиль барокко получил распространение в архитектуре тех стран, где господствующее положения заняла католическая церковь – Италия, Австрия, Германия, Чехия, Польша. 

Начало барокко в Италии связано со строительством римской «Церкви Джезу», фасад был оформлен архитектором Джакомо делла Порта. Церковные храмы барочного стиля в XVII веке должны были восприниматься не как самостоятельный объем, а вписываться в сплошную линию уличной застройки и лишь за счет фасада должен был достигать своего представительного эффекта. 

В XVII веке формируется облик сооружения дворцового типа – «Палаццо Барберини» архитекторы Мадерна, Лоренцо Бернини, Франческо Борромини. В основу плана положен принцип открытого парадного двора и выступающими крыльями по обеим сторонам главного фасада.


Карло Мадерна – главным делом его жизни была перестройка «Собора Святого Петра» в Риме К основному зданию с западной стороны придавил большой притвор, превратив собор из центрического в вытянутый базиакальный.


Джованни Лоренцо Бернини - основоположник зрелого барокко, придворный архитектор римских пап. Возглавлял все основные работы по украшению римской столицы. «Церковь Сант Андреа аль Квиринале», королевская лестница («Scala regia»), связавшую папский дворец с собором, оформление площади перед собором Святого Петра в Риме.
Франческо Борромини (ученик Мадерны) – представитель барокко, при разработке фасадов часто использовал мотивы вогнутой кривой, редко встречающейся в архитектуре. Архитектор умело владел скульптурной пластикой, что инертная масса фасада здания становилась подвижной и динамичной. Все его ансамбли строились с расчетом на внешний «театральный» эффект, «обман зрения», контрасты масштабов, стремление поразить воображение. «Церковь Сан Карло алле Куатро Фонтане («Церковь у четырех фонтанов»), фасад «Церкви Сант Аньезе ин Агоне» («Церковь святой Агнессы») площадь Навона в Риме.
Огромный вклад в создание церковной архитектуры барокко внесли три мастера: Карло Мадерна, Франческо Борромини, Лоренцо Бернини.
Скульптура. Развитие скульптуры было тесно связано с архитектурной средой.  Это было одно из черт барочного стиля в архитектуре. Поэтому в скульптуре господствующим стилем этого периода было также барокко. Монументальные скульптурные композиции в стиле барокко часто были украшением площадей.
 
 Джованни Лоренцо Бернини -  выдающийся мастер барочной скульптуры, тематика произведений -  религиозная и мифологическая, религиозные деятели 
· Скульптурное украшение алтарей для римских церквей – интерьер Собора Святого Петра в Риме, кафедра апостола Петра
· надгробия знаменитым людям своего времени

· фонтаны главных площадей Рима – «Площадь Барберини», «Площадь Навона»
· скульптурные портреты – портрет кардинала Шипионе Боргезе, портрет Людовика XIV 
· «Давид» -  Первой зрелой скульптурой мастера стал «Давид» - согласно Библии, юноша – пастух Давид (будущий царь Иудеи) победил в поединке великана Голиафа, сильнейшего воина филистимлян. В отличие от Донателло – финал схватки, Микеланджело – подготовку к поединку, Бернини показывает сам момент схватки, фигура предельно динамична, тело повернуто вокруг своей оси, брови сдвинуты, закушена нижняя губа, на лбу глубокие складки

·  «Экстаз святой Терезы» - Тереза Авильская, жила в Испании, занималась богословием, формировала монашеский орден кармелиток. Создана для алтаря капеллы семейства Корнаро в римском храме Санта-Мария делла Витториа. Беломраморная группа - Святая Тереза и ангел – помещена среди колоннады из цветного мрамора, а фоном стали позолоченные лучи, символизирующие Божественный свет. Святая Тереза погружена в состояние духовного озарения, внешне похоже на смерть: голова запрокинута, глаза закрыты. За крупными выразительно вылепленными складками одежды рождается новое тело и новая душа 
· «Аполлон и Дафна» -  произведение поэта Овидия «Метаморфозы», Аполлон преследует нимфу Дафну, которая стремится соблюсти целомудрие. В момент, когда Аполлон почти достигает свою жертву, боги превращают Дафну в лавровое дерево.
· «Похищение Прозерпины» - тема из древнеримской мифологии, могучий бог Плутон похищает Прозерпину (дочь богини плодородия Цереры). Скульптор показывает могучую фигуру Плутона и изящную фигуру Прозерпины размеры фигур еще сильнее подчеркивают тщетность ее сопротивления

В произведениях Лоренцо Бернини много черт, неизвестных эпохе Возрождения. Скульптор показывал не состояние героев, а действие, из которого выхвачено краткое мгновение. Поэтому силуэты фигур усложняются. Микеланджело (XVI век) стремился сохранить природную фактуру мрамора, порой оставлял их необработанными. Лоренцо Бернини тщательно шлифовал камень, заставлял его передавать множество бликов. В скульптуре передавал тонкие нюансы: фактуру ткани, блеск глаз, чувственное обаяние человеческого тела. Главная тема – размышление о жизни и чувства человека. 
Язык барочной пластики в скульптуре:

· иллюзорная передача фактуры

· сочетание разных материалов не только по фактуре, но и по цвету

· театрализация действия

· общая «живописность» скульптуры

· динамика и движение - достигается благодаря сложному ракурсу расположения фигур

· передача чувства человека, его переживания при видимой статике скульптуры
Живопись. На рубеже XVI – XVII веков возникают два главных художественных направления:
· «Болонский академизм»

· Реалистическое направление

«Болонский академизм» - связано с творчеством братьев Карраччи. Аннибале и Агостино Карраччи и их двоюродный брат Лодовико в Болонье в 1585 году основали «Академию направленных на истинный путь», где художники обучались по определенной программе. Они хотели воспитать мастеров, которые имели бы правильное представление о красоте и были способны возродить искусство живописи, пришедшее в упадок, по их мнению, в настоящий период. Есть вечный идеал красоты, он воплощен в искусстве античности и Возрождения, и прежде всего в творчестве Рафаэля. Художники уделяют большое внимание упражнениям в техническом мастерстве. Натура, по мнению братьев несовершенна и ее нужно, преобразовать и облагородить. Братья Карраччи были знаменитыми мастерами монументально – декоративной живописи. Аннибале Карраччи явился создателем героического пейзажа – т.е.  пейзажа идеализированного, выдуманного, облагороженного. Это пейзаж развернут в глубину, уравновешен массами деревьев, обязательность древних руин, маленькие фигуры людей, чтобы подчеркнуть величие природы. Среди первых учеников академии были Гвидо Рени, Доменикино (Доменико Цампьери), Гверчино (Франческо Барбьери)
Традиции монументальной живописи барокко сложились в 30 годы XVII века. Росписи в куполах и на сводах храмов и дворцов должны были стать прообразом тех мистических видений, которые даются человеку в моменты Божественного озарения. Сюжеты плафонов представляли собой варианты двух тем: торжество Божественной справедливости и прославление на небесах Христа, Богоматери и святых. У истоков монументальной живописи барокко стоял художник из г. Пармы Джованни Ланфранко, его идеи продолжил Пьетро Берреттини да Кортона. Во второй половине XVII века живопись барокко получила расцвет в творчестве художника Джованни Батиста Гули, по прозвищу Бачичча. Характерный прием живописи барокко – «прорыв» в заоблачную высь – мастерски применил художник Андреа Поццо. Последним художником монументального барокко был Лука Джордано.
Реалистическое направление.

Микеланджело Меризи, прозванный Караваджо -  яркий представитель реалистического направления в итальянской живописи. Метод Караваджо был антиподом академизму, он восставал против классических традиций, но вместе с тем был наследником и носителем реалистических принципов Ренессанса. Караваджо отвергал школу, как систему подготовки живописцев и ставил во главу угла индивидуальные способности, которым нельзя ни научить, ни подражать. Источником искусства, по мнению художника, должна стать сама жизнь, т.е. окружающая действительность. Римские художники покидали свои мастерские и находили для себя темы на улице. Для Караваджо объектом изображения стали люди из народа. Подлинных героев и святых нужно искать «на дне» жизни: на больших дорогах, в придорожных тавернах, среди крестьян и бродячих философов.  Это было не случайно. В XVII веке многим мыслящим людям представлялось, что жизнь народа, есть средоточие жизни нации, где формировалось социально типичное. Объектом его познания стал только человек, ради которого художник отказывается от пейзажного фона.

Караваджо был первым художником, который уравнял в своем творчестве жанры живописи. По его мнению, хорошо выполненная картина с изображением цветов, нисколько не уступает картине, написанной на религиозные или мифологические темы, ни по затратам труда, ни по эстетической значимости. Однако ведущим жанром в живописи остался все-таки исторический жанр (высокий жанр), включавший композиции на исторические, мифологические и библейские сюжеты. Картины на бытовые темы и натюрморт получили право на существование.  
Главными темами художника являются религиозные, которые представлены в его картинах как жизненно-достоверные. Своих героев он помещает в современную обстановку, чем добивается большой убедительности. Своим творчеством Караваджо заложил основы бытовой живописи.

Искусство Караваджо породило и истинных последователей его художественного метода, получившего название «караваджизма». Произведения:

· «Призвание апостола Матфея»
· «Успение Марии»

·  «Положение во гроб»

· «Юноша с лютней»

· «Обращение святого Павла» и другие
Особенности письма Караваджо:

· Колорит одно из главных достижений художника, при помощи которого достигалась острота звучания отдельных цветовых пятен. Использует два абсолютных тона – черный и белый. Белый свет освящает, черный оттеняет любимые цвета: красный, оранжевый, зеленый, коричневый, оливковый и серо-желтый. 
· Контрастность цветовых пятен – создает напряженность, драматизм, взволнованности
· Изображение всегда на переднем плане
· Боковой свет выхватывает из мрака предмет или важные части картины и акцентирует на нем внимание. Это знаменитый «караваджевский луч», его источник находится за рамкой картины. Такой прием сближает живопись с театром. Такой сценический свет именуется – тенеброзо. Например, «Юноша с лютней», «Призвание апостола Матфея» и другие 
· Сложный ракурс героев картин, скульптурность формы

· Классическая ясность рисунка

· Изображает натуралистические детали, что придает достоверность картине

Своим творчеством Караваджо утверждал реалистический метод в живописи. Однако в его стиле присутствуют и элементы стиля барокко, т.е.  динамика, напряженность, драматизм. В своих картинах художник отказывается от поисков «прекрасного» во имя суровой правды жизни. Он является создателем нового взгляда на живопись, нового живописного языка, новой живописной структуры.


Джуппе Мария Креспи – писал картины в реалистическом манере, помимо портретов, художник расписывал плафоны, алтарные образы и барочном стиле. Произведения: «На кухне», «Вступление в брак» (из серии семь таинств), «Деревенская девушка»


Бернардо Строцци – творчество художника испытало сильное влияние Караваджо. 
Александро Маньяско – писал романтические пейзажи
Литература. Итальянская литература не получила развития.
Театр. Но сценическое искусство эпохи Возрождения не могло развиваться дальше, потому что тормозом служили правила игры актеров-импровизаторов, отрицание ими литературного текста и сохранение стандартной маски. Все эти приемы противоречили требованиям новой драматургии с ее психологическими и глубоко индивидуальными образами. Тем временем деградировало и само искусство масок и импровизации. «Комедия дель арте», оторванная от итальянской действительности и связанная с придворной средой, очень быстро аристократизировалась. В середине XVII века упадок «Комедии дель арте» начался уже в самой Италии. Из-за постоянных притеснений актерских коллективов из спектаклей народного театра постепенно исчезло живое содержание, притупились социальная сатира и буффонада. Кроме импровизации, по ходу спектакля актеры стали произносить заранее выученные монологи. Для этого стали создаваться так называемые дзибальдоне – сборники монологов и диалогов. 

Тем не менее, традиции и принципы «Комедии дель арте» в Италии не были загублены полностью. При создании новой реалистической комедии характеров Карло Гольдони боролся с принципами импровизации и заменил схематические маски точной обрисовкой персонажей, но при этом он сохранил лучшие элементы народного театра. Романтическую и буффонную стихии «Комедии дель арте» применял в своих сочинениях Карло Гоцци.
Музыка. На рубеже XVI-XVII столетий полифония, господствовавшая в музыке эпохи Возрождения, начала уступать место гомофонии (от греч. "хомос" - "один", "одинаковый" и "фоне" - "звук", "голос"). В отличие от полифонии, где все голоса равноправны, в гомофонном многоголосии выделяется один, исполняющий главную тему, а остальные играют роль аккомпанемента (сопровождения). 

 Изменились представления о церковной музыке. Теперь композиторы стремились не столько к тому, чтобы человек отрешился от земных страстей, сколько к тому, чтобы раскрыть сложность его душевных переживаний. Появились произведения, написанные на религиозные тексты или сюжеты, но не предназначенные для обязательного исполнения в церкви (жанры кантата и оратория). Возросло значение светской музыки: она звучала при дворе, в салонах аристократов, в общедоступных театрах. Получает дальнейшее развитие - опера. Композиторы: Клауди Монтеверди, Джироламо Фрескобальди, Арканджело Корелли, Алессандро Скарлатти, Антонио Вивальди

  Предшественниками современных струнных смычковых инструментов - скрипки, альта, виолончели и контрабаса - являются виолы. Они появились в конце XV - начале XVI веке и вскоре, благодаря мягкому и нежному звучанию, стали играть ведущую роль в оркестрах. 

Постепенно виолы были вытеснены новыми, более совершенными струнными смычковыми инструментами. В XVI-XVII столетиях над их созданием работали целые школы мастеров. Наиболее известные из них - династии скрипичных мастеров, возникшие на севере Италии - в городах Кремона и Бреша.
  
 Родоначальник кремонской школы - Андреа Амати, особенно прославился своим искусством Николо Амати, его внук. Он сделал устройство скрипки почти совершенным, усилил звучание инструмента; при этом мягкость и теплота тембра сохранились. Семейство Гварнери работало в Кремоне в XVII-XVIII вв. Основатель династии - Андреа Гварнери -  ученик Николо Амати. Выдающийся мастер Джузеппе Гварнери разработал новую модель скрипки, отличную от инструмента Амати.
   Традиции школы Амати продолжил Антонио Страдивари, учился у Николо Амати, открыл собственное дело. Страдивари больше, чем другим мастерам, удалось приблизить звучание скрипки к тембру человеческого голоса.
   В Бреше работала семья Маджини; лучшие скрипки создал Джованни Маджини.
Балет. Развитие балета испытывало сильное влияние Францию. По сути, итальянские танцмейстеры взяли за образец танцевальные движения, созданные французскими танцмейстерами, без всяких изменений.  
Италия XVII век
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