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                                                                                                                                                                                      Общие черты и этапы развития 

                      культуры ХХ века. 

   ХХ век, бесспорно, коренным образом изменил не только быт, но и сознание человека. Европейская культура ХХ века – это культура переломная.  В наше время дать сколько-нибудь объективную оценку этапов развития вряд ли возможно. Хотя в течение всего века философы, культурологи, историки, социологи, да и политики стремятся сделать это. Основные оценочные суждения выражают  глубочайший пессимизм. Идет противопоставление быстро развивающейся  техники и благосостояния, с одной стороны, и  роста духовной нищеты, безнравственности, с другой. Противопоставление рационального поиска истины реальному существованию человека, которое сводится к инстинктам и воле, противопоставление индивидуума и коллектива, общества и семьи, человека и природы, земли и космоса и т. д. В итоге “жуткие” прогнозы: гибель цивилизации, кризис, упадок, конец существования.  К этим прогнозам уже привыкли, и они мало кого пугают.

В чем же причина столь острых споров? Почему культура   века так сильно отличается от культуры предшествующих эпох, столь неустойчива, так быстро меняется и меняет не только мир вокруг нас, но и нас самих. Мы сами творим ее, но очень часто не успеваем, не только анализировать, но и просто отслеживать эти изменения.

Вернемся к истокам современного мира. Современную культуру часто характеризуют одним термином – «модернизм». Этот термин в тоже время часто используется в разных значениях. Во-первых, многие западные ученые относят к эпохе «модернизма» культуру периода зарождения и развития промышленной цивилизации и капитализма, включая сюда не только период промышленной цивилизации, начавшийся со второй половины ХYIII века, но и предшествующие ему этапы, начиная с этапа Реформации ХYI века. В таком понимании этот термин является просто синонимом понятия «современной эпохи».

В искусствоведении термин  «модернизм» в большей степени закрепился за искусством второй половины ХIХ века и открывается течением «импрессионизма» в изобразительном искусстве. Таким образом, хронологические рамки «модернизма»  совпадают с периодом второй промышленной революции или периодом индустриализации, охватившими западный мир во второй половине ХIХ века. В тоже время термин «модернизм» в этом случае означает разрыв с традициями классического искусства, с традициями эстетического представления о функциях искусства.

Вся история культуры в целом и искусства ХХ века являются наглядной иллюстрацией такого разрыва.   

Изменения в культуре связаны с изменениями общества в целом. Выделим основные параметры этих изменений:

· Промышленные революции изменили экономические основы европейского и североамериканского общества.

· Вслед за ростом промышленного производства изменилась социальная структура общества, ведущее место в которой занял класс предпринимателей.

· Значение сельского хозяйства резко снизилось, а вместе с ним глубокий кризис охватил все элементы патриархальной культуры.

· ХIХ век отмечен демографическим взрывом.  Быстрыми темпами росла урбанизация. В наиболее развитых странах уже к началу ХХ века городское население превысило сельское. В ХХ веке почти вдвое вырастает средняя продолжительность жизни человека, что убедительно свидетельствует об улучшении «качества жизни». 

· Погоня за прибылью и ростом благосостояния стали движущими мотивами развития.

· Наука   начала вытеснять в человеческом сознании религию, поэзию и философию.

· Рост промышленного производства и его технической оснащенности требовал более квалифицированной рабочей силы. Уже во второй половине ХIХ века в большинстве европейских стран принимаются законы о всеобщем начальном образовании. В начале ХХ века – законы о всеобщем среднем образовании, а с 60-х годов  постепенно проводится в жизнь концепция «непрерывного образования». Все это расширяет число  не только «производителей» культуры (художников, артистов, режиссеров и т.д.), но и ее «потребителей» (зрителей, слушателей). 

· ХХ век – век двух мировых войн, порожденных острейшими противоречиями новой эпохи, сопровождавшихся гибелью и страданиями сотен миллионов людей. 

После второй мировой войны термин «модернизм» уже не удовлетворяет исследователей. Слишком быстро нарастают изменения  не только в искусстве, но и в мировоззрении людей. Наука и промышленное производство перестают считаться панацеей от всех бед, чаще они вызывают тревогу и озабоченность. Появляется и становится массовым «движение зеленых». Права личности выступают на первый план по отношению к интересам государства, народов, социальных групп и даже семьи. Возвращаются многие направления классического искусства. В западной Европе начинается «музейный бум». 

Для характеристики этих изменений вводится новый термин «постмодернизм» для обозначения искусства и культуры, отличающейся еще большей многоликостью и индивидуализмом, и в тоже время массовостью и динамизмом. Термин «постмодерн» совершенно однозначно характеризует культуру зарождающегося в процессе информационной революции нового «постиндустриального» общества, которое, по всей видимости, завершит  этап промышленной   цивилизации в истории человечества.

Одной из главных особенностей культуры ХХ века является разделение ее на массовую и элитарную. Выделяя эту черту, мы должны четко понимать, что за исключением первобытного общества такое деление существовало во все времена. Существовала культура господствующих классов, которые могли оплатить работу художника, архитектора, поэта, и народная культура, фольклор, художественные промыслы и т. д. Народная культура не была профессиональной, не сопровождалась никакими теоретическими обоснованиями. Создавая ее, люди инстинктивно выражали свою потребность в красоте, самовыражались. Нельзя сказать, что народная культура стояла совсем вне рыночных отношений.  Народные промыслы включались в эти отношения по мере развития товарно-денежных отношений общества. Но в первую очередь они делались для себя. Рыночные отношения вовлекали в себя незначительную часть народной культуры. Песни, танцы, баллады, сказки не продавались, а передавались из поколения в поколение. В XYIII-XIX веках народная культура в большей мере вовлекается в рынок, в результате развития капиталистических, товарно-денежных отношений.

Массовая культура, так же, как и элитарная культура, опиралась на народную культуру, но отождествлять их, как это делают некоторые американские исследователи, не только неверно, но и вредно.      Массовая культура – это культура, изначально предназначенная для продажи, коммерческого успеха. Массовая культура – это культура промышленного производства; это в первую очередь товар, а потом уже культура. Эта культура, которая очень точно определяет уровень средней культуры. Она не развивает вкус толпы, а как бы замораживает его, вырабатывая определенные  штампы, приемы, темы, технику, и навязывая их массовому зрителю, читателю, слушателю. 

 Китайской стены между массовой и элитарной культурой нет. Так же, как нет китайской стены между народной культурой и массовой, между народной и элитарной. Более того, то, что раньше считалось культурой массовой, вдруг со временем как бы переходит в нашем восприятии в культуру элитарную.

Классический пример этой взаимосвязи: история джаза, который из культуры негритянского населения  провинций Нью-Орлеана, из борделей и трущоб перешел в кафе, ресторанчики, эстраду, радио, кино, телевидение, переместился в концертные залы, самые знаменитые, самые элитарные; из Америки распространился по всему миру, а в Европе стал достоянием ценителей. Конечно, изменился и сам джаз.

     Джаз в начале XX века исполняли неграмотные бродячие музыканты. Сегодня его исполняют лучшие выпускники консерваторий, академий искусств. Имена Луи Армстронга, Бигса, Эллы Фитцжеральд стали  всемирно известными, их творчество – примером для подражания.

     Вторым примером является история кино, которое становится в 20-50-е годы самым массовым зрелищем. И в 60 – 90-е годы явно разделяется на массовое кино и кино фестивальное. И если фестивальное кино нигде в мире, кроме СССР, не становится массовым, то обратный процесс не так уж и редок. Фильмы, создающиеся как кассовые и добивающиеся на этом поприще рекордов, награждаются высшими кинематографическими наградами, получают Оскаров. Например, «Унесенные ветром», «Крестный отец» и т.д.

Нередко представляется, что массовая культура явление весьма положительное, так как она удовлетворяет потребность современного человека в отдыхе, снимает стресс, вызванный ускоряющимися темпами современной жизни. В конце концов, вряд ли кто-нибудь из нас возьмет в дорогу томик Достоевского, или в машине будет слушать органную музыку.  Массовая культура увеличивает выбор человека в различных жизненных ситуациях.  

И все-таки отношение к массовой культуре далеко не радужно.  Массовая культура включает в себя и книжки в тонких обложках, в основном на три темы:  скандалы (как правило, голливудские истории), порнография, ужасы. Добавляются к ним так называемые семейные, любовные романы, журналы.  На Западе эту литературу нередко называют  “клозетной”. 

     В кино и на телеэкранах практически то же самое. Это не только безобидные мюзиклы, комедии, вестерны, но и  порнографические фильмы, те же фильмы ужасов. Кровь, смерть и насилие в полную величину. Все это представляется не просто натуралистично, а супернатуралистично. Психика человека бомбардируется. Если взрослому человеку с устойчивой психикой это не так опасно, он посмотрит и «не возьмет в голову», то на людей с неустойчивой психикой или  детей, подростков, молодых людей, такая «культура» оказывает ужасающее действие. Это не только прогулы в школе и засыпанье на уроках, это рост невротических состояний и психических заболеваний, рост числа самоубийств, рост малолетней преступности.  Грязь становится почти стандартом, примером для подражания и способом определенного самовыражения.

      С середины 80-х годов многие страны предприняли ряд мер по ограничению доступа подростков и детей к подобному “искусству”. Подобные произведения выводятся  на специальные каналы с кодированием, вводятся ограничения на продажу скандальных видеокассет,  журналов и т. д. Впрочем, Россия сегодня нередко играет роль сточной канавы, в которую сбрасывается все, что не продано, устарело, запрещено. 

Такая культура опасна для всех слоев общества, но особенно низших. У верхних и средних слоев населения всегда есть какой-то выбор. Представители низших слоев не могут купить книгу в твердом переплете, не могут попасть на презентацию фестивального фильма, не могут из-за высоких цен пойти на концерт, спектакль. Правда, такой потребности у них, как правило, и не возникает, так как уровень их образования сориентирован в основном на культуру массовую.

     Если в 30-50-годы  в культурологической, философской, социальной, научной литературе был поставлен вопрос об ответственности ученого за свои изобретения, то теперь  встает  вопрос и об ответственности художника.

     Массовая культура интернациональна, она развивается по одним и тем же законам в Америке и Европе, Азии и Африки, Латинской Америки и Австралии, все же страной, где она являлась  доминирующей до 70-х годов, были США.  И большую часть творений массовой культуры на мировой рынок поставляют также США.

Процесс интернационализации охватывает и культуру элитарную.

Интернационализм культуры проявляется не только как одинаковость, похожесть, общность стилей, течений, направлений. В этом плане наиболее яркие примеры нам дает  архитектура. Не случайно  с 20-х годов в ней господствуют во всех странах два стиля, так называемый «интернациональный» и стиль «хай тек».  Деловой центр Алабамы и Калькутты издалека трудно отличить.  Спортивные и концертные сооружения с первого взгляда невозможно отнести к той или иной национальной культуре.

   Интернационализм культуры выступает не как явление, ограничивающее национальные или региональные особенности и отличия, а как взаимовлияние и взаимозависимость культур различных регионов друг на друга. Европейцы изучают восточную культуру, едут учиться в Калькутту, Стамбул, Токио, увлекаются негритянскими блюзами. Японцы, индусы, негры, австралийцы учатся рисовать, делать фильмы в Европе и Америке. Американцы изучают живопись, литературу, музыку в Европе, а европейцы учатся в Америке, работают в Голливуде и т.д. 

Процесс интернационализации  виден и на примере международных выставок. На самой известной Всемирной художественной выставке Биенале в Венеции, которая начала проводиться с конца ХIХ века, в 1895 г. принимали участие художники  из 12 стран, в 30-е годы – из  30. В наши дни – более чем из 60.

 В после военный период во всех развитых странах выросло количество посетителей не только концертных залов, но и музеев. Традиционных выставочных залов уже не хватает. Выставки сегодня проходят в бизнесс-центрах, банках, школах, колледжах, университетах.  Строительство разнообразных выставочных залов идет беспрерывно. Из созданных в послевоенный период наибольшую известность приобрели Музей Соломона Р. Гуггенхайма,  Центр искусств Жоржа Помпиду, Музей Д*Орсэ. 

         Культура ХХ века является как никогда  многогранной.  Наряду с сохранением традиционных видов художественной культуры, в них появились и выделились новые жанры, которые особенно быстро  развивались в ХХ веке. Так, в литературе произошло выделение фантастики и детектива,  в живописи – дизайна, коллажа, компьютерной графики; в театре выделяется театр сатиры, разделяются опера и балет, появляются театры эстрады, пантомимы; в архитектуре – промышленная архитектура, загородная архитектура,  архитектура деловых центров и жилых кварталов. Новые технические виды культуры, с одной стороны, как бы синтезируют старые виды и типы культуры, с другой, создают принципиально иную культуру. Именно они: кинематограф, телевидение, видео – определили в наибольшей степени лицо культуры ХХ столетия.

    Другим проявлением развития многогранности культуры является появление многочисленных  художественных объединений, кружков, групп, школ, каждая из которых стремиться развить свое, отличное от других направление. Эти группы редко работают долго. Как правило, три-четыре года, и они распадаются, создаются новые группы. Все это приводит к калейдоскопичности общей картины.

 Еще одной особенностью культуры ХХ века является ее подлинная или провозглашенная программность. До середины ХIХ века художники творили в соответствии с принципами своей школы и своей одаренности, не ставя и не провозглашая целей и программ, хотя многие задумывались о роли поэта, художника и самого искусства в жизни общества. В конце XIX и начале XX века программы и манифесты стали делом  обязательным и принципиально важным. Художники сами ставят перед собой цели, сами дают оценку себе и друг другу.

И, наконец, еще одной особенностью художественной культуры прошедшего века является невозможность выделить ведущий, господствующий вид художественного творчества. Если в первобытном обществе это были живопись,  в цивилизациях Древности  – скульптура, то в средние века - архитектура и, в первую очередь, религиозно-храмовая архитектура. В Новое время властителем дум стала литература.   ХХ век как бы выровнял значение различных видов творчества, а с другой стороны, изменил их иерархию. Конечно, по массовости на первое место необходимо поставить телевидение, и затем кино. Но телевидение поглощает все виды художественного творчества, выходит за рамки понятия художественной культуры. В большей мере оно отражает уровень не столько художественный, сколько социально-политической культуры общества в целом. В тоже время опять возросла роль архитектуры, которая отражает убыстряющийся темп жизни, новые представления о комфорте  и  уюте. Архитектура не просто доставляет эстетическое удовольствие или вызывает раздражение, она во многом диктует образ современной жизни, несет свою философию. Она, как и в средние века, сама стала и скульптурой, и живописью.

 Литература, с одной стороны, перестает быть властителем дум, отодвинутая телевидением и кино, но ведь в их основе лежит та же литература. Сегодня часто говорят о том, что на Западе люди все меньше читают. Это не совсем верно по отношению к культуре ХХ века. Сегодня часто забывают, что безграмотность в большинстве европейских стран была ликвидирована только к концу ХIХ века, а в некоторых, в том числе, в России только к середине тридцатых годов ХХ столетия. Читательский бум  в Европе пришелся на 20-30-е годы, в США на 50-60-е годы, когда каждый десятый американец стал покупать книги.

Переломность культуры ХХ века проявляется  в том, что наряду с абсолютно новыми направлениями и течениями появляется с 30-х годов значительный и все нарастающий встречный поток. Старые направления и стили как бы вновь оживают в новых формах неоклассицизма, реализма, ретро и т. д. Они доказывают свою притягательность новым поколениям художников и зрителей.

Несмотря на существенные различия темпов, направлений, особенностей развития культуры в различных странах, мы можем выделить в целом в европейской и американской культуре ХХ века следующие периоды:

· конец XIX начало XX в. до конца 1-ой мировой войны –становление и развитие модернизма в литературе (особенно в поэзии), живописи, архитектуре, становление режиссерского театра.

· 20 –30-е годы – развитие авангардизма, национального реализма и натурализма в литературе, авангард и сюрреализм в живописи, музыке, конструктивизм и интернациональный стиль в архитектуре, экспериментальный театр, развитие киноиндустрии, промышленный дизайн. В целом, в межвоенные десятилетия культура развивается (особенно в Европе) под влиянием двух идей: теории относительности А. Эйнштейна и фрейдизма. Если для большинства ученых теория Эйнштейна – руководство к действию, а Фрейд –  обширный плацдарм для споров и критики,  то для художников и то, и другое – нарушение сложившихся представлений о мире, рост напряженности, тревоги, неуверенности  и повод к усилению психологичности и натурализма.

· Послевоенные десятилетия – кризис и восторг,  все большее понимание противостояния человека и общества, человека и природы. Нравственная драма человека приобретает новые черты и проявления: апогей сюрреализма в живописи, кинетическое искусство в скульптуре, “интернациональный”  и “хай тек” стили в архитектуре, экзистенциализм в литературе. В эти же десятилетия зарождается  постмодернизм в искусстве.                                 

         Венчают этот период «шестидесятники», предпринявшие попытку  создания молодежной контркультуры или антикультуры  молодежных групп и течений (хиппи, панки и т.д.). Их идеалистические намерения создания мира без войн и насилия многое изменили в миропонимании не только самих «шестидесятников», но и определенной части политиков. Студенческие волнения, потрясшие Европу и Америку, поддержанные не только в студенческих кампусах всех частей света, но и в рабочих окраинах показали, что нормы привычного «цивилизованного» общества крайне жестоки и несправедливы.  Шестидесятые изменили наши взгляды на «права человека», секс и семью, на моду и нормы поведения. Новая волна «феминизма», разворачивающаяся под лозунгом «равные, но разные», открыла дорогу  женщинам не только к руководству крупнейшими фирмами, но и к самым высоким государственным постам.

· Конец 70-х и 80-е годы – ретро и сосуществование, без примирения, отцов и детей. Зарождение всеобщей компьютеризации и  компьютерной графики,  виртуальной реальности, так же как и начавшийся процесс дезурбанизации знаменуют  переход к постиндустриальному обществу в художественной культуре. 

· Окончание века  -  это не только кризис мировой системы социализма и быстро идущие процессы глобализации, но и сопротивление им как в области экономики, так и культуры. Рост экстремизма и международного терроризма нередко под знаменем борьбы за сохранение национальных и религиозных культур.

1.2. Изобразительное искусство и архитектура в XX веке.
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Со второй половины ХIХ века в искусстве начинается смена парадигм. Этот переломный момент чаще всего связывают с творчеством импрессионистов, заявивших о себе целой серией скандалов  на парижских выставках «Салона независимых»  в начале шестидесятых годов. Непониманием и враждебностью были встречены работы Эдуарда Мане «Олимпия»   и «Завтрак на траве».  Скандалы привели даже к появлению полиции и снятию картин. Избранная публика была недовольна отсутствием перспективы, неумением художника пользоваться светотенью, «грубостью» и «примитивностью». 

С этого времени аналогичные эпитеты нередко раздавались в адрес многих представителей более поздних течений «модернизма». Современному зрителю такие оценки искусства импрессионистов кажутся нелепыми. Импрессионизм представляется  вполне логичным продолжением французского романтизма и традиций натурализма. Импрессионисты усилили реалистическую тенденцию в живописи, через передачу солнечно - воздушной среды натуры. Основоположники импрессионизма: К. Моне, Э. Мане, О. Ренуар, – каждый по своему передали нам непостижимую красоту окружающего мира. Задумчивые пейзажи Моне, сияющие обаянием женские портреты Ренуара, колоритные произведения Мане стали давно классикой изобразительного искусства. 

В 80-90-е годы  импрессионисты откликнулись на призыв Ж. Сера и приступили к научному изучению света. Ж. Сера открыл технику «пуантилизма», письма точками чистых красок. Эта техника вернула в живопись «открытый» цвет и легла в основу новых поисков. 

После импрессионистов изобразительное искусство, раньше, чем  другие виды искусства вступает в полосу экспериментов. Художники отбрасывают «литературщину» предшествующей живописи, или подход, когда определяющим в произведении искусства была тема. Эксперименты идут вокруг выработки нового языка изобразительного искусства, основанного на цвете и форме во имя достижения наибольшей выразительности, эмоциональности, адекватности новому тревожному времени.

Постимпрессионисты  Сезанн, П. Гоген, Ван Гог, с одной стороны, обвиняли импрессионистов в размывании натуры, с другой широко использовали не только находки, но и направления поисков своих предшественников. Они утяжелили мир, исказив перспективу, сделали его более контрастным, ярким и подвижным. Поль Гоген и Ван Гог первыми обратили внимание на примитивное искусство других народов, привнесли в европейское искусство его праздничность и монументальность.

В основе всех этих новшеств лежало нежелание художников подчиняться сковывавшим их «правилам» и «законам» не только классической живописи, но и цивилизации. Они стремились к свободному стилю, который бы позволил выразить их мироощущение, их недовольство окружающим.

Искусство Сезанна стало одним из  тех толчков, из которых во Франции вырос «кубизм», искусство Ван Гога привело к немецкому экспрессионизму. От Гогена дорога шла к различным видам примитивизма и, в первую очередь, к фовизму Анри Матисса.

Ряд выставок Ван Гога, Поля Гогена и Поля Сезанна, состоявшиеся в 1901-1903 годах, стали настоящим открытием для широкой публики. Особое влияние они произвели на тех молодых художников, которые с 90-х годов XIX века через «декаданс» искали новые пути в живописи. У них не было общей программы, их объединяли стремление к эксперименту и дух «независимости».

Среди течений начала века выделили фовизм, (дикие)
, который оказал на искусство XX века наиболее сильное влияние, хотя само течение просуществовало всего несколько лет. Лидером фовизма стал Анри Матисс.

Первая выставка фовистов в Салоне Независимых состоялась в 1905 году. Наиболее дальновидные критики сразу отметили яркость цвета и свободную выразительность форм новой живописи. Главными элементами фовизма стали: обширные пространства света, четкость линии, чистый цвет. Фовистов больше интересовали те чувства, которые вызывает предмет, чем предмет сам по себе.   Их техника напоминала примитивный китч (смешение стилей и жанров в народном искусстве). Техника искажала формы предмета во имя наибольшей выразительности и чувственности. 

В этом же направлении развивалось другое течение начала XX века – экспрессионизм. Если фовизм опирался на достижение постимпериализма то, экспрессионизм вырос из немецкого натурализма. Экспрессионисты отказались от традиционного понимания искусства и обратились к искусству, как части реального мира, не отражение реальности, а создание новой реальности стали их девизом. Художники экспрессионисты обратились к поэтической образности с использованием аллегорий и метафор, реальные формы перестали иметь для них какое-то ни было значение.    В эти же решающие для изобразительного искусства XX века годы наряду с фовизмом и экспрессионизмом выросло хорошо известно сегодня течение кубизма. Его родоначальники П. Пикассо и Ж. Брак так же как фовисты выработали совершенно новый язык живописи. Этот новый язык окончательно изменил тот облик живописи, который складывался и развивался на протяжении последних 400 лет.  В кубистских полотнах одно и то же лицо могло быть одновременно изображено как в профиль, так и анфас. Один и тот же пейзаж мог быть изображен с нескольких точек зрения.  Образа живописи стали ближе к попыткам научного понимания природы и человека, чем простому художественному восприятию. Искусство кубистов это искусство технократической эпохи нового мышления, используя язык техники, кубисты открыли нам новые грани человеческого образа. Нередко кубизм пытаются охарактеризовать через следующие элементы:

1. Взгляд на предмет с разных точек зрения.

2. Смешанная перспектива.

3. Геометрические формы.

4. Движение свободного цвета через все пространство картины.

5. Введение абстрактных элементов.

Все эти элементы привели кубистов к гораздо большей аналитичности живописи, чем другие современные течения. Думается, что кубизм был непосредственным предшественником абстракционизма, из которого последний и вырос. Абстракционизм родился из аналитического кубизма и синтетического кубизма в годы непосредственно  в годы первой мировой войны. [image: image2.png]



      Основоположниками абстракционизма считаются русский художник, работавший в основном в Германии («Группа мост» и Синий всадник») В. Кандинский,  голландец П. Мондриан  и создатель супрематизма К. Малевич. С именем последнего связанны самые громкие скандалы 1910-х годов, выставка знаменитых квадратов Малевича (черный, красный и белый квадрат на белом фоне), была расценена, как публикой, так и критиками, как конец искусства,  завершение этапа развития живописи открытого Декадансом конца XIX века. Но конец искусства так и не наступил. Абстракционизм, несмотря на кажущуюся свою бесперспективность, стал тем течением, из которого выросли новые  виды  XX века. Это и промышленный и бытовой дизайн, новые стили в архитектуре, новая роль художника в театральном искусстве и, наконец, компьютерная графика и даже современная мода.

После первой мировой войны стремительно растет масса художественного продукта. Не только художники идут в промышленные и торговые фирмы, но и быстро растущий средний класс идет в галереи, на выставки, в художественные салоны. Наличие подлинников в приемной врача, юриста -–становится знаком процветания.

Многоликость изобразительного искусства в 20-30-е годы отнюдь не уменьшается, а наоборот разрастается. Традиционное искусство не умерло, а выжило, изменив свою стилистику, а во многом и принципы. Также как и в поэзии, литературе, архитектуре, в изобразительном искусстве развиваются неоклассицизм, неореализма и неоромантизм. Но теперь в работах неоклассиков, неоромантиков, неореалистов кроме классической системы объемно пространственного построения композиции, доведенной до совершенства техники светотеневой моделировки предмета и воздушной среды мы видим четко выраженные элементы конструктивизма, выразительность не только линий, но и плоских пятен чистой краски. В новой реалистической живописи мы видим и сознательную геометризацию и даже деформацию натуры. Трудно сказать, отвечают ли эти явления логике развития традиционного искусства, или же это в основном влияния модернизма. Вспомните тот же импрессионизм, связывающий реализм и модернизм. Этот новый реализм пожалуй ярче, раньше других, существеннее, громче всего, заявил о себе в России. 

Отметим, что многие художники-модернисты в свою очередь обращаются к неоклассике и неореализму. Мы видим это на примере П. Пикассо. В 10-20-е годы появляется, так называемый магический реализм, связанный с именами еще двух выходцев из России М. Шагала и Н. Рериха, в работах которых за простым реализмом, с узнаваемыми формами, угадывается и легко расшифровывается потусторонняя загадочность, взгляд на реальность с точки зрения мирового космоса.

В целом в годы первой мировой войны резко изменился модернизм. Вовлеченные в мировую войну многие художники-модернисты приходят к эпатажу, бессмысленности жизни и искусства. Самый скандальной группой стала группа Дада, другие уходят в абстракционизм. После мировой войны модернизм и его идеи уже не будут определяющими в поисках нового искусства. На смену модернизму приходит так называемый «авангард», т.е. передовое искусство. Сам термин означает сознательный переход художников на революционные позиции. Но эта революционность понимаема художниками весьма различно. В первую очередь речь идет не о  социальной революции, а о революции художественной. Художники авангардисты по-разному понимают смысл искусства и его функции в жизни общества. Во-первых, развиваются программы переворота в самих художественных формах, во-вторых, выдвигается концепция романтического авангардизма, считающая, что искусство готовит людей к переворотам не только в духовной, но и материальной сфере. И, наконец, третье направление – это искусство, которое участвует в революции социальной. Это направление часто называется «революционным стилем» или «левым» искусством. Но трагедия всех направлений авангарда в межвоенные годы, заключалась в том, что он не нашел понимания ни массового зрителя, ни у правительств. Для масс (в России особенно) авангард оказался слишком сложен, правительству не нужен, особенно в тех странах, где правительство стремилось подчинить искусство себе. Но авангардисты придали обновленному искусству безудержный темп. Поиск новизны стал во многом самоцелью. Авангард – это не стиль, это скорее умонастроение художника, противопоставление себя сильным мира сего, подчеркивание и выражение своей индивидуальности и независимости. И политические позиции «левых» в авангарде, как правило, так же вырастают из индивидуализма. К авангарду относят практически все иррациональные и рациональные течения, противостоящие традиционализму. Мы уже несколько раз упоминали такое направление, как дадаизм – это завершение эпохи модернизма и переход к авангарду, так же как абстракционизм Кандинского, супрематизм Малевича. Одной из  характерных черт дадаизма стала агрессивность. И не удивительно, группа Дада или «ослиный хвост» объединила в годы войны в Швейцарии не большую группу художников.  Пика скандальности, популярности дадаисты достигли в 19-20-м году, когда волна выставок, а больше маскарадов, прокаталась по европейским странам. Дадаисты демонстрировали отвращение к установившемуся порядку жизни, отрицали вообще искусство, многие приходили к логическому концу – отрицанию смысла жизни, (т.е. черте свойственной людям молодого возраста во все времена и у всех народов). Дадаисты утверждали, что в жизни нет смысла, нет справедливости, а искусство включено в эту жизнь: оно не только создает, но и культивирует неравенство между людьми. Поэтому, профессия «художник» и само это слово звучат оскорбительно. Они заменили живопись коллажем и фотомонтажем, бессмысленным сочетанием букв, сооружением метамеханизмов и предметно-антропоморфных композиций.    

 Новая революция в изобразительном искусстве происходит в 20-е годы и связанно зарождение, как в живописи, так и в литературе сюрреализма, который часто называют поэзией сновидений. В определенной мере он отражал все направления в искусстве XX века: сочетание неореализма, легко узнаваемой предметности с живописными приемами модернизма. Для него характерны переплетение реальности с нереальностью. Бесспорно, наиболее известным является Сальвадор Дали. Хотя элементы сюрреализма мы находим в творчестве многих мэтров живописи, в том числе и П. Пикассо. Сюрреалисты возвращают в живопись предмет, но его облик подвергается сильным метаморфозам. Кажется, что их работы попытки представить зрителям собственные грезы, сновидения или галлюцинации, и представить в достаточно четкой графической манере. Несмотря на фантастический облик их произведений, мы часто находим в них подчеркнуто выраженные черты реализма. Живопись сюрреализма – это «мыслительная» живопись, которая создает атмосферу умственного напряжения и зрительного сопереживания. Восприятие живописи сюрреалистов исключительно индивидуально и зависит от степени подготовленности зрителя. Вообще «словесное» объяснение живописи XX века дело чрезвычайно неблагодарное. В первую очередь по тому, что одной из предпосылок рождения новой живописи был отказ художников от литературщины, замены сюжетной живописи чисто живописным языком цвета и формы, часто не поддающихся словесному описанию. В 30-е годы сюрреализм, пожалуй, ярче, чем какое-либо другое направление в живописи, выразил трагизм эпохи, трагизм надвигающейся новой войны. Неудивительно, что самыми известными работами того времени сегодня считаются «Герника» П. Пикассо и «Предчувствия гражданской войны» С. Дали. Эти двое испанцев, вынужденные эмигрировать, раньше и острее других почувствовали надвигающуюся мировую катастрофу. Война уже полыхала на их родине. 

Очень близкими к этим работам перекликающимися с ними, стали произведения представителей «пылающего континента» и, прежде всего, Мексики. Где в 20-е годы сложилось движение муралистов (мураль – это фреска или настенная живопись). Лидером этого движения вскоре станет Давид Альфаро Сикейрос. Правда, муралисты относили себя к «чистым» или «революционным реалистам». Многие из них, в том числе и Сикейрос, были коммунистами. В прочем, в коммунистическую партию Франции во время войны вступил и П. Пикассо и был коммунистом до конца жизни.   

После второй мировой войны в изобразительном искусстве продолжают развиваться тенденции сложившиеся в первой половине XX века. Живописцы восстанавливают в своих правах многие стили и течения предшествующих классических эпох, в первую очередь речь идет о реализме, а так же романтизме и натурализме. Новые стили и течения развиваются параллельно рядом, а часто и совместно с течениями классическими. В это время центр изобразительного искусства перемещается за океан, в США, куда в годы второй мировой войны и первые послевоенные годы переезжают многие известные и начинающие европейские художники. Именно здесь рождаются новые стили в первую очередь так называемый абстрактный экспрессионизм или «искусство конвергенции». В абстрактном экспрессионизме мы отмечаем достижение выразительности через смешение различных по спектру и тональности красок и малых форм. Наиболее известным представителем является Дж. Полок. В его искусстве мы наблюдаем возвращение к искусству беспредметному, с одной стороны, а с другой стороны, выразительности цветовых структур, сочетание смешанных и чистых красок, создающих совершенно новую графическую выразительность. Легко заметить чисто американские корни в таких новых стилях изобразительного искусства, как оп-арт и поп-арт. Оба эти стиля  являются смешением коллажа, искусства комиксов и коммерческой рекламы. 

Другой американский стиль «хэппенинг» вырос из скандально известных экспериментов группы Дада в начале века. Реально существующие в быту предметы, выставленные в музейных залах, подчас приобретают некий символический смысл. В какой-то мере эти стили отражают ценности «общества потребления», но в то же время  являются и его критикой. Опора современного искусства на многие достижения науки XX века наиболее ярко проявляются в кинетическом стиле, развивающемся, как в современной скульптуре, так и в живописи.   

Развитие архитектуры

 В конце ХIХ начале ХХ  в. в поиск синтетического искусства вступает и архитектура. Если в административных и государственных зданиях по прежнему господствует классицизм, в  большей степени понимаемый как подражание старой архитектуре: романтизму, готике, барокко, – то в частном строительстве, а также в строительстве выставочных павильонов, магазинов стал распространяться стиль модерн. Центром которого стали Вена и Брюссель. В Вене возникло объединение «Венский сецессион», в Брюсселе «Свободная эстетика». Самыми известными архитекторами этого направления стали Ольбрих (Австро-Венгрия) и Гауди (Испания).

Модерн существовал недолго и был весьма различен в разных странах, но открыл дорогу новым направлениям в архитектуре, таким, как геометрический техницизм, конструктивизм и, наконец, новой архитектуре или интернациональному стилю. Ведущая роль в развитии архитектуры ХХ в. принадлежит американцам. Уже в конце XIX - начале ХХ века Л Салливан сооружает в Чикаго универсальный магазин «Карсон Пирл Скотт» из стальной каркасной решетки и с лежачими окнами. В  крупнейших городах Америки создаются абсолютно новые деловые центры, состоящие из прямоугольных небоскребов из стали и стекла. Главным принципом новой архитектуры становится функциональность.

   Стиль «модерн» в 10-е годы в Европе не сразу пришел к новой архитектуре. В это время развиваются течения национальной романтики и неоклассицизма. Эти течения на протяжении всего XX в. будут развиваться, то параллельно, то, сливаясь с ней.

В начале своей карьеры к модерну примыкал и один из самых интересных и плодотворных архитекторов ХХ в. Ф.Л. Райт. Но концепции Райта выходили за рамки модерна. На первом месте функциональность, затем – сочетание внешнего облика здания и его интерьера и, наконец, слияние внешнего пространства с внутренней средой, и всего здания с окружающей природой.

В 20 – 30-е годы быстро развиваются промышленные методы строительства. Вместо несущих стен появляются стальные каркасные конструкции, которые позволяют свободно комплектовать внутреннее пространство, широко применять  остекление. Рационализм дополняет функциональность. В 20-е годы главным стилем новой архитектуры является конструктивизм. Лидерами конструктивизма в 20-е годы стали Ле Корбюзье,  Мельников, и, наконец, немецкие архитекторы Гропиус и Мис ван дер Роэ.

Конструктивисты закроют стальные конструкции железобетоном. Каждое здание будет напоминать гигантскую машину, пароход, самолет.

Новая архитектура изначально развивается как интернациональная. В 1928 г. возникла организация, объединяющая представителей новой архитектуры, - Международный конгресс современных архитекторов. В 1933 г. была принята Афинская хартия, которая провозглашала создание интернациональной архитектуры на основе единых градостроительных и архитектурных принципов, через поднятие архитектурно-технического уровня.

Окончательно интернациональный стиль в архитектуре оформился в 40 – 50-е годы ХХ в. и стал распространяться по всему миру. Это использование отдельных капсул блоков, которое можно собирать в каком угодно количестве, лежащее в основе небоскребов.  Интернациональный стиль в основном использовался в деловых и торговых районах. В 60 – 70-е годы в США и Европе из интернационального стиля вырастает стиль «хай тек», или в переводе «высокие технологии», который используется для сооружения выставочных павильонов, общественных зданий, спортивных и театральных центров. В 60 – 70-е годы эти сооружения  представляют собой техническую конструкцию, классический пример Центр культуры Ж. Помпиду в Париже.

С конца 40-х годов разрабатываются американскими  и европейскими инженерами  сферически конструкции из стандартных многоугольных элементов, железобетонные своды, оболочки, стеклянные призмы. Во многом эта рационалистическая архитектура является и проявлением американизма и насаждается искусственно, что вызывает все большее сопротивление. В 1956 г. распадается Афинская хартия, которая сокрушается «Группой 10» или группой молодых архитекторов (Бакем, Кандилис), выступивших против диктата «архитектурных мандаринов». И начинается игра без правил. Функционализм и рационализм уступают место внешнему эффекту. Конструктивизм доигрывает свое. (Жилое здание в виде трансформатора в Чикаго 1964г., арх. Голдберг, административное здание в виде инопланетного корабля архитектора Танге Кэнузь). Но в 70-е годы архитекторы стремятся преодолеть технократизм техническими средствами, используя формы и мотивы природы, а не техники. Появляются жилые дома в виде дерева, яйца, в виде разрушенного дома.

Происходит попытка создания обитаемой скульптуры: триумфальные арки, дома – улитки.

1.3. Важнейшее искусство XX века – кино.                          

В каждую историческую эпоху в искусстве выдвигаются свои лидеры: в эпоху дикости – это наскальная живопись и скульптура. Доминирующая роль скульптуры характерна для язычества, от палеолита до античности. В средневековье центром культуры становится архитектура, и в первую очередь храмовая, церковная. В новое время и, особенно в эпоху промышленной революции доминирующая роль переходит к литературе. XX век – век технологий изменил вновь приоритеты. Сначала лидером был кинематограф, затем телевидение и, наконец, эстрада, точнее массовые зрелища. К сожалению, остальные виды искусства были, как бы отодвинуты на второй план, даже литература и театр, не говоря уже о живописи и скульптуре, которые часто воспринимаются теперь как предметы интерьера. И вряд ли многие из нас воспринимают искусство фотографии именно как искусство.

В самом начале 1896 г. бульвар Капуцинов в Париже заполнили громадные очереди, массы людей стремились взглянуть на «движущиеся картинки» братьев Луи и Огюста Люмьеров, названные ими кинематографом. Первый просмотр состоялся 28 декабря 1895 г. в присутствии всего 35 зрителей. Но братья Люмьер не были единственными первопроходцами. Подобные аппараты были одновременно изобретены в нескольких странах, в том числе и в России. Американцы и сегодня считают создателем кинематографа Томаса Алва Эдисона. На первом сеансе демонстрировалось 10 короткометражек, и почти каждая из них дала начало жанру: выход рабочих с фабрики (документ); обедающий ребенок, золотая рыбка в аквариуме (мелодрама); корабль, заходящий в док, и человек, купающийся в море,  поезд, движущийся на публику, обрушивающаяся стена. На первом киносеансе присутствовал иллюзионист Жорж Мольес, который уже в 1896 г. выпустил первый игровой фильм «Исчезающая дама», в котором женщина в мгновение ока превращалась в скелет. К 1902 г. его «Стар уклиз» станет крупнейшей в мире кинокомпанией. До 1914 г. они выпустят 4000 короткометражек.

 В начале ХХ в. быстро развивается искусство монтажа, появляются полнометражные фильмы. Лучшим из них стала 3-х часовая киноэпопея «Рождение науки», американского режиссера У. Гриффата, который и считается изобретателем монтажа. В начале века в США развернулась патентная война между изобретателями, создателями фильмов и кинопрокатчиками, делающими незаконные копии. В Америке до сих пор бытует легенда, что именно из-за этой войны кинопромышленность обосновалась в Голливуде, городе апельсинов, т.к. он находится рядом с мексиканской границей, и можно было быстро ускользнуть от лап Патентной компании.

В ходе патентной войны кинематограф быстро превратился в разновидность коммерции. Компании боролись в первую очередь за кассовый успех. Наиболее популярными жанрами были детективы, фильмы ужасов, комедии, мелодрамы, вестерны. Появились и первые кинозвезды: Мери Пикфорд, Дуглас Фербенкс и, наконец, Чарли Чаплин.

В первую мировую войну, когда в большинстве европейских стран прекратились съемки игровых фильмов, Голливуд стал центром мирового киноискусства. В 20-е годы Голливуд породил серию скандалов, связанных с нарушением нравственного кодекса. Борцом за нравственность выступил сам Голливуд, создав центральный орган «Хейз офис». После того, как эротика хлынула полноводной рекой, надо было соблюсти маленькое правило: в конце фильма грех должен был быть наказан, и нравственность торжествовать. А еще лучше, если грех на экране будет представлен библейскими десятью заповедями (1924 г.).

В 1927 г. немое кино одномоментно исчезает: в кино «пришел» звук. В октябре 1927 года вышел фильм «Певец джаза» с Алом Джонсоном. Переход к звуковому кино требовал вложения новых капиталов, поэтому «Киномоголы» вынуждены были обратиться к банкам и «деловым кругам» за кредитами. Те, взамен денег, рекомендовали избегать щекотливых тем, опасаясь за свой имидж. Если скандал в кино приносил и приносит доходы, то скандал в бизнесе, особенно банковском, часто ведет к краху. В середине 30-х годов был принят Производственный кодекс, по которому запрещалась критика религии, эротика, показ хирургических операций, наркотики, пьянство, жестокость по отношению к детям и животным, любая ругань. Нельзя было убивать полицейских, а только преступников и т.д.

30-е годы стали «золотым веком» Голливуда и  эпохой семейного кино. Экран захватили мелодрамы, рассчитанные на детей и на взрослых. Начало развиваться кино, предназначенное для детей и с участием малолетних звезд, что породило массу новых проблем.

 В 1939 г. Джеки Куган, юная звезда Голливуда подал в суд на мать, чтобы вернуть хотя бы часть своих денег. В результате был принят «акт Кугуна», по которому 50 % денег откладывались на личный счет ребенка, которыми он мог пользоваться после достижения им  совершеннолетия.

В 20-30-годы быстро развивалась мультипликация. Самым известным режиссером этого жанра стал, конечно же, Уолт Дисней (1901-1966гг). Кинорежиссер-мультипликатор, художник и продюсер. Короткометражные фильмы с постоянными персонажами (утенок Дональд, мышонок Микки и др.), полнометражные «Белоснежка и семь гномов» любимы до сих пор. Он же создатель «Диснейленда» детского парка в Калифорнии. После появления звукового кино быстро развиваются национальные киностудии не только в Европе, но и в Азии и в Австралии. При этом складываются неповторимые национальные особенности этого вида искусства. Стиль французского кино, который часто называют «поэтическим реализмом», связан с именами режисеров Жана Виго, Жака Фрейдера и, конечно, Жана Ренуара. Его фильмы положили начало волне «пессимистического кино», предвещавшего гибель цивилизации. Пессимистическое кино господствовало во Франции со второй половины 30-х годов, с ним связано начало карьеры Жана Габена – первой французской кинозвезды. В 30-е годы оживилось английское кино. Идя в форваторе Голливуда, англичане внесли в кино и тонкий английский юмор, и интеллект.  Самым известным режиссером стал Альфред Хичкок, великолепный тонкий стилист, строящий каждый кадр, как картину, умело сочетающий страшное, смешное и романтичное. С начала второй мировой войны Хичкок отправляется в Голливуд, и первый же его фильм «Ребекка» получил Оскара. (Эта премия американской киноакадемии  впервые была присуждена в 1928 г. фильмам «Крылья», «Последний приказ»).

В годы второй мировой войны Голливуд процветал. Хотя многие кинозвезды были на войне, Голливуд пополнялся европейскими эмигрантами. В Европе опять взлет интереса к документалистики. Но и в США многие художественные фильмы, в первую очередь о войне, включали документальные кадры. С конца 40-х годов и начала 60-х Голливуд переживает новый кризис, связанный с расследованием «антиамериканской деятельности». Гонениям подвергались те, кто во время войны проявлял симпатию к СССР.

В черные списки к 1952 г. попали 324 человека. Некоторые из них оказались в тюрьмах. Свидетелями по делу антиамериканской деятельности оказались Уолт Дисней, Гарри Купер и Рон Рейган. Именно их показания легли в основу многих арестов. В начале 50-х Голливуд покинул Чарли Чаплин, который вернулся в Америку только в 1971 г. для получения Оскара. 

После второй мировой войны и особенно в пятидесятые годы международное признание получают кинематографисты Индии и Японии. Развитие киноискусства в Индии было затруднено существованием каст в индийском обществе, а также множеством диалектов и наречий на котором говорило население страны. Только жанр «масалы» (музыкальной мелодрамы), который строился на основе богатейших национальных традиций древнейшей цивилизации, сделал индийское кино популярным не только в Азии, но и за ее пределами. Всемирную известность приобрел индийский киноактер Радж Капур.  

Японское кино развивается как экспериментальное.  Уже в эпоху немого кино оно отличалось неповторимой индивидуальностью, выработкой режиссерами и актерами своего собственного стиля. Многие из японских  кинематографистов были увлечены поисками новых технических возможностей кино. Но технические эксперименты сочетались здесь с широкой постановкой социальных и гуманистических проблем. Особое место в них занимала и занимает тема конфликта между древними традициями и современностью. Японское кино опередило европейцев в раскрытии феминистских проблем. Уже с начала 30-х годов многие японские фильмы  затрагивали тему положения женщины в обществе. После того как  в 1951 году фильм Акиры Куросавы получил «Золотого льва» на кинофестивале в Венеции, японское кино стало приобретать международную известность.

Среди европейских стран особые успехи были достигнуты в Италии, где сложился мощный стиль итальянского неореализма. Итальянцы выступали против мелодраматизма и сосредоточили внимание на реальных драмах, используя натуральные съемки и игру непрофессиональных актеров. Отчасти это объяснялось и тем, что многие павильоны киностудий были разрушены во время войны. У истоков неореализма стояли Чезаре Дзаватини – кинодраматург и кинокритик. Но классиком неореализма стал Роберто Росселини. Одним из наиболее известных фильмов стал фильм Виторио де Сика по сценарию Дзаватини «Похитители велосипедов».

В тоже время во Франции, напротив, кино отказалось от антифашисткой тематики и ушло в сказки и мелодрамы. Но главной темой осталась человеческая индивидуальность. Самыми известными сказочниками и поэтами французского кино стали Жан Кокто и Жак Тати. Огромное влияние на кино во Франции оказали процессы, происходящие во Французском театре, и в первую очередь, Театре абсурда Жан Поль Сартра. Так, в лучшей своей комедии «Каникулы мсье Юло» Тати отказался от традиционного сюжета, монтируя картину из отдельных связанных между собой эпизодов.

Английский кинематограф в это время  берет за основу классическую английскую литературу. Масса экранизаций Диккенса, Шекспира. Англия дает таких актеров, как Вивьен Ли и Лоренса Оливье. Но итальянский неореализм, также как и французский театр абсурда, вышли за национальные рамки. Особенно хорошо их влияние заметно в творчестве великого шведского кинорежиссера Ингмара Бергмана («Седьмая печать», «Земляничная поляна», «Шепоты и крик»). Чем не позднее фильм Бергмана, тем он пессимистичней. Влияние неореализма видно в творчестве испанца Луиса Бюнюэля, который много работал в Мексике и Латинской Америке. Еще в предвоенные годы для развивающегося латиноамериканского кино становится характерным обостренная социальная тематика.

После войны серьезным конкурентом кино становится телевидение. Но кино не сдается, стараясь привлечь зрителей цветом, большим экраном. (В 1958 г. был выпущен первый широкоэкранный фильм «Война и мир» Кинга Вадора). Начинается эпоха блокбастеров: дорогостоящих фильмов с шикарными декорациями, костюмами, звездным актерским набором. Исторические эпопеи играли в них ведущую роль («Бен Гур» Уильяма Уайлерда, «Клеопатра» Джозефа Маккиавели).

В 60-е годы американское кино становится звездным. Актеры осваивают систему Станиславского, а режиссера делают актеры. Масса звезд: Ингрид Бергман, Элизабет Тейлор, Грегори Пек и, конечно, секс – символ Мерилин Монро. С этого времени ведущую роль в кино начинают играть администраторы киностудий, не имеющие искусствоведческого образования. Главным показателем  становится коммерческий успех, а не художественные достоинства и  новаторские поиски. 

С конца 50-х годов центр киноискусства опять  перемещается в Европу. Это связано с кино «Новой волны», родившимся  во Франции. Молодые французские кинематографисты выступили как против коммерциализации киноиндустрии, так и против сюжетной предсказуемости фильмов, использования поверхностных штампов в игре актеров, против преднамеренной красочности картин, ведущей к приукрашиванию действительности. Режиссеры «новой волны» не пытались создать иллюзию присутствия зрителя при реально происходящих событиях. Напротив, вводя закадровый комментарий, прибегая к рваному темпу картины, используя различного рода вставки в сюжет, в том числе из популярных фильмов и документальной хроники, они как бы нарочито напоминали зрителю, что он смотрит игровой фильм, а не реальную жизнь. Франс Трюдо («400 ударов», «Стреляйте в пианиста», «Американская ночь»). Они давали зрителю возможность не только сопереживать происходящее, но и анализировать его. Этим же целям служила ломка ими сюжета. Фильм мог начинаться с развязки драмы, переходить к ее кульминации; а причины или зарождение сюжета могло быть вставлены в любую часть картины (Ж. Л. Годар: «На последнем дыхании», «Уикенд»).

 «Новая волна» итальянского кино  связана с именами Федерико Феллини и Микеланджело Антониони. Ослепительно-блистательная фантазия Феллини наиболее ярко проявилась в фильме «81/2».  Стилистика «новой волны» прекрасно ложилась на фильмы-мемуары, фильмы-воспоминания. Одной из первых картин такого рода стала картина Феллини «Амаркорд».

Темы безысходности и одиночества современной жизни являются характерным мотивом фильмов Антониони («Ночь», «Затмение»). Антониони являлся непревзойденным мастером широкоэкранной мизансцены. В его фильмах ландшафт, пейзаж, интерьер становятся героями картины, весомым дополнительным штрихом сюжета и настроения картины.

«Новая волна» в кинематографе прокатилась по киностудиям всего мира. Принципы этого стиля позволяли снимать как глубоко философские фильмы, так и остросоциальные фильмы протеста.  С 70-х годов расширяется география кино. Все громче заявляют о себе кинематографисты Азии и Австралии, Латинской Америки и Африки.

В 70-е – 80-е годы начинается процесс снижения посещаемости кинотеатров. Он связан не столько с развитием телевидения, сколько с появлением и развитием производства видеофильмов. Практически каждый человек создает свой собственный кинотеатр с индивидуальным репертуаром. Видео включило в себя все разнообразие жанров киноискусства, возникших в ХХ веке, но не ограничивается ими. Вслед за телевидением здесь получают распространение не только и не столько научно-популярные фильмы, сколько всевозможные сериалы, клипы, анимационные фильмы. Развитие электронного кино позволяет, с одной стороны, перенести просмотр фильмов в огромные чаши стадионов и крупнейших концертных залов, с другой стороны, каждому зрителю, на своем персональном компьютере стать самому себе режиссером, меняя сюжеты полюбившихся картин или создавая новые. Искусство кино ХХ века с уверенностью и надеждой смотрит в будущее. 

� Фовизм получил свое название благодаря статье искусствоведа Луиса Вокселля.





