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Для художника-кукольника каждая его работа – это часть его самого. Кукла как ничто другое отражает настроение, вдохновение и саму душу художника. Один раз увлёкшись куклами, уже невозможно устоять перед их очарованием.  
Потому мне, совсем недавно заинтересовавшейся этим искусством, захотелось поделиться своими впечатлениями и своими мыслями.

Я и сама пытаюсь понемногу овладеть этим искусством, создавая образы, которые становятся  частью меня, новой гранью восприятия мира (рис. 1)
Каждая кукла – это живое существо, которое бережно хранит тепло мастера, воспоминания о времени, о его чувствах и, конечно же, вдохновение и любовь…

Кукла – то, что связывает нас с иным миром – миром ярких красок, свободы и искусства…

Каждый народ трепетно относится к куклам, но ближе всего мне показалось отношение к ним в Японии, потому я и поведаю вам совсем немного, о японских куклах.

Куклы… Наверняка не найдётся двух людей, для которых это слово будет связано  с одним и тем же образом. Потому как мир кукол разнообразен, индивидуален, и найти в нём что-то повторяющееся просто не представляется возможным.  И, конечно же, самые яркие образы кукол – это национальные, этнические куклы.
По-японски слово «кукла» произносится как «нингё». Оно пишется двумя кандзи*, буквально обозначающими «человеческая форма».  Это написание было заимствовано из Китая около VI – VII веков. Но сами куклы  -  гораздо более древнее явление.

Самые первые образцы относятся ещё к эпохе Дзёмон*. 
В Японии куклы выполняли самые разнообразные предназначения. 
Главным почитаемым в Ямато божеством стала богиня солнца — Аматэрасу, превратившаяся в прародительницу японского государства, в солнечного предка царя и царского рода. Культ предков приобрел небывалое значение. С его распространением связано и возникновение погребальных ансамблей — грандиозных царских курганов. От этих ансамблей — их в Японии насчитывается несколько тысяч - произошло название периода Кофун (Старый курган), продолжавшегося с III по VI век.

Погребальные курганы представляли собой высокие холмы, густо поросшие лесом и окруженные рвом. Их внешние очертания, планировка внутренних помещений, расположение и ориентировка всех компонентов отражали сложный комплекс миропредставлений, сложившихся в Японии в начале нашей эры. Наиболее, древние небольшие холмы Сю-кофун, расположенные преимущественно на острове Кюсю, имели в плане правильный круг — символ солнца и небесной сферы. Более поздние величественные погребения правителей Ямато были не только огромных размеров (курган Нинтоку-тэнно, правившего в 395-427 годах, по занимаемой площади превосходит пирамиду Хеопса), но и сложной конфигурации. Они напоминали своими очертаниями замочную скважину. Своеобразное соединение в их плане круга и квадрата означало взаимодействие всего сущего — солнца, неба, земли, активных и пассивных первоначал природы Ян-Инь. Холм окружала широкая и очень ровная подковообразная полоса воды, отделяя это неприкосновенное царство мертвых от окружающего немного мира.

Оформление погребального места продолжалось много лет и являлось сложным магическим действием. Отбиралось и фиксировалось всё, наиболее связанное с идеей вечности, незыблемости сил природы. Курган, сплошь покрытый густой растительностью, представлял собой искусно продуманное сооружение. Расположение деревьев, открытых и затененных мест — все подчинялось строгому замыслу. Каждый курган являлся своеобразным символическим подобием мироздания, как представляли его себе японцы, и их собственной родины.

Символика погребального холма воссоздавала то, что было примечательным в природе самой Японии, — высокие деревья, водные пространства, а также воплощала идею сильной центральной власти, общественной иерархии; окружность основания напоминала о происхождении государства Ямато от солнечного предка. В каждой детали внутреннего убранства прослеживалась неразрывная связь с синтоистской мифологией. Останки царя помещались в выложенную каменными плитами подземную камеру, расположенную внутри холма. Керамический или каменный саркофаг, занимавший в ней центральное место, воспроизводил традиционную структуру дворца пли святилища, приподнятого над землей и увенчанного массивной крышей. На грудь усопшему возлагалось круглое бронзовое зеркало - знак его принадлежности к божественному роду. Всё, что сопутствовало ритуалу погребения, выражало многослойные представления об охране и защите государства от враждебных сил. Комплекс предметов, находившихся в гробнице (керамические сосуды, драгоценные короны, ювелирные изделия, оружие), свидетельствовал по усложнившейся социальной организации и духовной жизни японского общества.

Особенно важную роль в погребальном ансамбле играл эскорт покойного, представленный в виде множества глиняных скульптур - ханива. В сюжетах этих фигурок, в особенностях их расположения отразились не только представления об устройстве мира, но впервые столь отчетливо выявились понятия о социальной организации, ритуалах и обрядах древних японцев.

Хотя образы ханива были в значительной мере навеяны образами китайской погребальной пластики, ее развитие шло самостоятельным путем. В отличие от Китая, где подобная скульптура скрывалась в подземном захоронении, ханива располагались по всей поверхности кургана, выполняя функцию охранителей покоя усопшего и отражая иерархическую структуру самого японского государства. Технические методы их изготовления, а также стилистические приемы подтверждают, что корни искусства ханива выросли на местной почве (рис.2)

Первые найденные образцы относятся к III-VI вв.  Название «ханива» («глиняный круг») связано с техникой изготовления — методом вадзуми. Глиняные кольца накладывались друг на друга стопкой, образуя полые фигурки, тщательно выравнивались, формовались и обжигались при температуре около 800°С. 

Наиболее древние ханива представляли собой толстые цилиндры высотой до 60 см и шириной до 40 см,  или символические образы щитов, колчанов, шлемов, украшенных магическими узорами. 

Позднее появились ханива — модели синтоистских святилищ, а ещё чуть позже фигурки животных, изображения людей.  

Сначала ханива, изготавливавшиеся в виде церемониальных уборов и военного снаряжения, считались символом богатства и власти, но затем, постепенно утратив первоначальное значение, стали приобретать исключительно декоративный характер. Крупные курганы превращались в своеобразные царства глиняных статуй, вмещая по несколько тысяч фигурок ханива.

В зависимости от времени создания различен и способ расположения ханива на курганах. Цилиндрические ханива ставились вокруг вершины и основания погребального холма или в средней части на его склонах в два-три ряда. С середины же периода Кофун, когда курганы стали окружать рвами, ханива ставили и за пределами рвов, на ровном месте, в непосредственной близости к кургану, и на насыпавшихся вокруг кургана валах. 

Цилиндрические ханива расставлялись на вершине холма прямоугольником или кругом, внутри которого помещали ханива в виде церемониальных головных уборов, щитов, колчанов и т. п. Ханива в виде людей и животных размещали рядами внутри и вне прямоугольника. Существовали и строгие правила ориентации фигурок. Так, фигуры петуха — солнечной птицы, возвещавшей восход, и боевого коня, оседланного для похода, были обращены к востоку; фасады домов — к югу; статуи воинов — к четырем сторонам света. 

В V—VI веках количество сюжетов значительно увеличилось. Появились многочисленные антропоморфные изображения: жрецов и жриц — главных персонажей священного ритуала синто, слуг и служанок, прислуживавших при сезонных празднествах, воинов — охранителей царства, а также крестьян, жертвенных животных, священных птиц, коней. О том, насколько важное место занимали эти скульптуры, свидетельствует их массовое изготовление в больших мастерских с привлечением многих ремесленников. Крупные погребальные ансамбли превращались в своеобразные царства глиняных статуй, вмещая по нескольку тысяч ханива.

Большая часть фигур предназначалась для того, чтобы умилостивить духов природы. Это сообщало жестам статуй особую выразительность. С большой точностью изображались детали, указывающие на занятия, социальную принадлежность, — доспехи воина, магические украшения и одеяния жриц и жрецов, мотыга и серп крестьянина, сложные прически придворных дам. В зависимости от функции того или иного персонажа в ритуале мастера выявляли самую главную особенность образа, подчеркивали ее какой-нибудь выразительной деталью. Так, воины изображались в полном боевом снаряжении с нахмуренными и суровыми, зачастую полузакрытыми шлемами лицами. Их напряженные позы, как и традиционный жест руки, положенной на рукоять меча, символизировали отвагу, боевую готовность. Тонко моделированные лица жриц, предстающих перед невидимым божеством солнца с чашей вина, передавали состояние вакхического экстаза. Особенно выразительны их протянутые вперед или молитвенно сложенные у груди руки. Лица простых людей — девушек-служанок и крестьян — отличаются большей непринужденностью мимики. Они как бы полны наивной радости бытия, зачастую светлы и улыбчивы.

В этих скульптурах завершено каждое движение, обобщена каждая пластическая форма. Отсутствие дробности — характерная черта погребальной японской пластики. И вместе с тем ханива поражают своим разнообразием и живой непосредственностью. В простоте и лаконизме скульптурных решений ощущается артистизм мастера, умевшего достичь большой выразительности с помощью несложных приемов. Нерасчлененный глиняный столб — только основа скульптурной формы, которая весьма по-разному, а подчас неожиданно оживляется положением рук, прорисовкой черт лица, моделировкой одежды, головного убора. Мастера тонко чувствовали пластические возможности мягкой и податливой глины. Вылепляя асимметричные, неровные линии губ и бровей, прорисовывая волосы и намечая ушные раковины, они добивались не только неповторимости выражения, но умели придать фигуркам ханива интимность и теплоту.

Ноги фигуры чаще изображены неподвижными. Продолжая форму цилиндра, они составляют как бы прочную основу скульптуры, придают ей монументальную устойчивость. Зато руки, непропорционально короткие, но крайне подвижные, играют важную роль в создании самого образа, точно передавая функцию каждого из персонажей. Часто они демонстрируют священную значимость какого-либо атрибута: сжимают рукоять меча, поднимают кверху жертвенную чашу, перебирают струны кото*. Лица также поражают разнообразием мимики, хотя моделировка их крайне проста. Сочетание прямого, отчетливо выступающего носа с округлым овалом лица и вырезанными в полой форме отверстиями глаз и рта создает неожиданные переходы света и тени, оживляет весь облик. Углы то, широко расставленных, то приближенных к носу глаз, а также углы рта приподняты, опущены или округлены, отчего возникает яркое впечатление смеющихся, плачущих, поющих лиц. Затейливые головные уборы и тщательно прорисованные одежды завершают характеристику каждого персонажа, подчеркивают его сословную принадлежность, его значимость в ритуальном действии и эскорте царя.

В IV—V веках уже появились в зачатке те качества, которые будут характерны для японской пластики последующих этапов. Эта обобщенность силуэта и острая выразительность детали присущи как изображениям людей, так и фигуркам птиц и жертвенных зверей (медведь, кабан). Изображения домашних животных (свинья, собака), полностью вытеснившие столь характерные для древнейших этапов изображения змей и драконов, выполнялись с необычайной тщательностью и достоверностью. Одним из самых излюбленных мотивов погребальной пластики являлся конь — незаменимый спутник воина в походах и сражениях. Многочисленные фигурки коней рядами выстраивались перед входом в подземную часть захоронения. Большое внимание уделялось не столько передаче их движений, повадок или осанки, сколько боевому снаряжению, свидетельствующему о богатстве, благородстве и знатности владельца. Характер седел, стремян, бубенцов передавался с документальной точностью.

Многочисленные изображения священных птиц (петухов, журавлей и др.) отличаются меткостью жизненных наблюдений при сохранении монументальной обобщенности форм. Точность в воспроизведении животного мира в целом свидетельствует о глубокой связи искусства древних мастеров с жизнью. Об этой же связи говорит и характер изображения ханива-домов, которые раскрывают характерные особенности древней деревянной архитектуры Японии, что очень важно, поскольку она почти не сохранилась до наших дней.

Ханива-дома весьма разнообразны. Связанные с культом земледелия, они воспроизводят не столько облик человеческого жилья, сколько все существующие типы культовых и сельскохозяйственных сооружений, но уже сгруппированные в целые комплексы и обнесенные магической оградой из столбиков-цилиндров. Их раннее появление на рубеже III—IV веков среди изобразительных мотивов погребальной пластики, равно как и предназначенная им роль символического навершия кургана, говорят о том, что в любом японском ритуальном ансамбле изображение дома считалось святыней. С точки зрения художественной особенно важным представляется то пластическое совершенство, с которым выполнены все детали конструкций, выявлена компактность архитектурных форм.

В незатейливых фигурках ханива ощутимы не только наивная повествовательность и непосредственность народного искусства. В них есть высокий артистизм, проверенное веками точное чувство пластической формы, умение выделить главное. Им присуща монументальная значительность. Безвестные творцы этих по существу первых связанных с человеком и его жизнью образов заложили основу пластического мышления японского народа.

Позже ханива стали не только украшением, но  и их стали приносить в жертву богам, чтобы оградить себя от болезней, несчастий. Эти жертвенные изображения назывались хитогата, катасиро и надэмоно. 
Раскопки, поведённые в древней Наре этого же периода, позволили обнаружить деревянные куклы, которые были уже детскими игрушками.

В VIII веке появились первые управляемые игрушки, надевавшиеся на руку: аяцури нингё. С их помощью бродячие кукольники давали представления в городах и деревнях, являясь в какой-то мере прообразом кукольного театра Бунраку*. 
Но всенародным увлечением куклы стали в период Эдо*. В это время в каждой провинции были свои стили работы над куклами, которые менялись в зависимости от предназначения, материала и, конечно же, мастерства ремесленников. В это время сформировались основные типы японских кукол:
· Хина нингё

· Госё нингё

· Исё нингё

· Сага нингё

· Кокеси

· Дарума

Куклы периода Эдо.

Один священник Тадашиге Хакахаши из буддийского храма Камо в Киото придумал себе хобби – из ивовых прутьев, брусочков он стал делать человечков, потом одевать их в яркие костюмы.  Именно с тех пор и пошло увлечение куклами в Ямато. И не зря началось всё с буддийского храма – отношение к куклам в Японии самое трепетное, бережное. Когда даже самые простые детские игрушки становятся негодными, их ни в коем случае не выбрасывают – их несут в буддийский храм, потому что «у них у всех есть лица». А когда старых кукол становится много – их сжигают, и пока горит огонь, читают молитвы.

Но восхищение работой японских мастеров-кукольников в большей степени вызывают куклы, то есть целые экспозиции кукол: хина нингё (рис. 3) Каждый год 3 марта, в Праздник девочек (Хинамацури), в японских домах выставляют миниатюрный императорский двор.  Чета монархов, дамы (рис.4), охранники и слуги расставлены в строго определённом порядке, японские девочки сами расставляют кукол, а порой и наряжают их.

Задолго до этого дня выставляет в парадной комнате на специально установленной семиярусной подставке-лестнице целый императорский двор в пышных, богатых нарядах. На верхней ступеньке – две царственные особы, император и императрица, ступенью ниже – три придворные дамы. Причём та кукла, что в середине, обязательно сидит, а дамы по краям приветствуют чету монархов стоя. Следом за ними – пять придворных музыкантов с инструментами, потом – семеро слуг, охранников. На двух нижних ступеньках располагаются предметы домашнего убранства: разукрашенный паланкин, миниатюрные сундуки, шкатулки для драгоценностей, домашняя утварь, цветы. 

Среди этих кукол есть свои разновидности. 
Стоящие куклы (тати-бина) и сидящие куклы (сувари-бина). И лица тоже могут разных типов: круглые детские лица (Дзиродзаэмон-гата) (рис.5) – были модными в период Эдо, потом всё популярнее становились лица, напоминавшие маски театра Но (Кёхо-гата) и весьма реалистичные лица (Кокин-гата).

Совсем уж ювелирная работа – миниатюрные фигурки хина нингё – размером с палец, получили своё особое название кэси-бина (рис.6).
Известно, что после праздника, кукол нужно сразу же убрать. Есть даже поверье, что чем быстрее спрятать кукол, тем скорее девочка удачно выйдет замуж. Но в современной Японии – это уже скорее традиция, чем поверье.

А 5 мая проходит праздник мальчиков: и без кукол здесь тоже не обошлось. Куклы для этого праздника называются Гогацу нингё (рис.7). Ведь кроме миниатюрных доспехов обязательный атрибут – это куклы, изображающие воинов (рис.8). Считается, что такие куклы помогут мальчику вырасти сильным и здоровым. 
Один из самых распространённых персонажей – это Кинтаро (рис. 9) – мальчик с удивительной силой, чей образ заимствован из японского фольклора. Кукла Кинтаро – символизирует в первую очередь здоровье.

Но кроме праздничных «обрядовых» функций, куклы в Японии – это удивительно тонкие работы, созданные для того, чтобы наслаждаться созерцанием этой хрупкой «застывшей» красоты… целую жизнь напролёт…

Самый распространённый тип кукол «для любования»  - госё нингё (рис.10). Очаровательные пупсы с большими головами, чаще всего без одежды. Их делали в основном из дерева, покрывая лёгким слоем алебастра. Название переводится, как «дворцовые куклы». С чем это связано? Во время праздников император дарил их своим подданным. Эти детские фигурки служили как талисманы в дальней дороге, обещали благополучное рождение ребёнка и здоровье (рис. 11) 
Особую значимость в период Эдо имели куклы исё нингё. Благодаря им, мы можем проследить повседневную жизнь людей того времени, начиная от мелочей (рис.12) и заканчивая важными событиями. Исё нингё – «куклы в костюмах». Среди них есть и знать в парчовых многослойных кимоно  и воины в полном обмундировании, и крестьяне, и музыканты (рис. 13) Костюм любой куклы выполнен до мельчайших подробностей! Самое главное: что вся изумительная красота и заключалась именно в одежде, внутри исё нингё могли быть простой деревяшкой, обёрнутой пучком соломы. Но иногда мастера-кукольники стремились придать им изящные позы и тогда куклы становились образцами настоящей миниатюрной пластики.  
Очень близки к ним по стилю куклы Камо нингё, о которых я уже упоминала выше. 

Ещё один вид кукол Сага Нингё – наверное, самый очаровательный и удивительный из всех. Сага нингё – это куклы, которые изображали героев буддийской мифологии. Поэтому они отличались от остальных кукол великолепным качеством тканей и материалов.

Благодаря такому вниманию к костюму куклы сформировалась особая традиция японских мастеров: лицо очень изящно, его черты тонки и хорошо проработаны, но цвет и форма настолько гармоничны, что практически не отвлекают на себя внимание. Только если пристальней рассматривать кукол, то переводишь взгляд с причёски и костюма на лицо…

Ещё важное место в кукольном мире занимают куклы изображающие актёров традиционных японских театров.
Куклы театра Но. Театр Но появился приблизительно в 13 веке нашей эры. Актёры там носили маски и яркие костюмы, которые создавали дополнительное настроение танцу (рис. 14). 

Поэтому важной особенностью кукол Но является как раз то, что они практически всегда изображаются в движении и с множеством дополнительных деталей: веера, букеты… 

Интересно, что чаще всего молодая девушка с корзиной цветов – это грустная история о погибшем возлюбленном и её танец – память о нём и последнее приготовление, чтобы последовать за ним в Царство Теней… (рис. 15)
Важной особенностью театра Кабуки было то, что все роли исполнялись мужчинами. И особенной популярностью пользовались актёры – исполнители женских ролей оннагата. И вследствие этого куклы, изображающие этих актёров тоже были особенно популярны. Эти куклы называются итимацу нингё и отличаются совершенными, великолепно прорисованными намеренно «детскими» чертами лица, роскошными костюмами (рис. 16). Своё название они получили в честь талантливого актёра 18 века Итимацу Саногава.
Кроме того, куклы, часто составляли собой целые композиции, изображавшие сцены из популярных постановок. Чаще всего изображались Сёсагото – танцевальные подстановки, привлекавшие внимание яркими костюмами, необычными масками и париками (рис. 17). 

Со временем появлялись куклы и для игры. К примеру, мицуорэ нингё – игрушки с тремя сочленениями (в бёдрах, локтях и коленях). Часто им придавали лицо какого-нибудь исторического или литературного персонажа. Эти куклы продавались вместе с комплектом одежды, а иногда и без неё (тогда они меняли имя на хадака нингё (куклы-голыши)), чтобы предоставить ребёнку возможность самому нарядить игрушку. Куклу с женскими чертами лица, часто называли анэсама нингё (старшая сестра). Эти куклы зачастую становились спутниками японских детей очень долго (рис.18). 
Уже в начале 19 века – эта отрасль кукольной «промышленности» развивалась так быстро, что были придуманы ики нингё (живые куклы) – те же самые хадака нингё, только величиной с настоящего ребёнка. Девочки часто наряжали их в свои кимоно, украшали по своему вкусу и обращались как с самыми настоящими детьми. 

Я была поражена, когда узнала, что костюмы для этих кукол иногда изготавливали из цветов (конечно, тогда это были уже куклы не для игры, а для различных праздников и экспозиций). И назвались они так романтично кику нингё – хризантемовые куклы.
Куклы стали ещё и возможностью проявить свои таланты для японских механиков. Удивительно, что в средние века им удалось с помощью сложной системы рычажков, шарниров, тяг создавать конструкцию, которая могла двигаться, совершать запланированные действия! Сейчас механические игрушки того времени (каракури нингё) называют прообразом роботов дня сегодняшнего.
Кроме того, каждый регион старался поразить другие необычайным мастерством и необычностью дизайна. Пожалуй, по куклам периода Эдо можно изучить географию тогдашней Японии (рис. 19)! У каждой префектуры был свой особый стиль: Кагосима нингё (остров Кюсю), Кё нингё (Киото), Хаката нингё (Фукуока) 
Можно ещё упомянуть Кимекоми нингё – полностью деревянные куклы (рис. 20), одежда которых также вырезалась из дерева, поражая воображение талантливостью мастера в проработке складок, в росписи костюма… 

Но вернёмся к теме оберегов. Ведь куклы создавались не только для любования, но  и для пользы, для привлечения удачи, благополучия. Вот, например дарума. 

Прототипом этой куклы послужил легендарный монах Бодхихарма, который в V веке н.э. пришёл в Китай из Индии и основал новую буддийскую секту Чань (яп. Дзэн), что в переводе означает «сосредоточение, медитация». В Японии этого монаха называли Бодай Дарума, он часто изображался в живописных и скульптурных произведениях, сидящим со скрещенными ногами, поскольку практиковал сидячую медитацию. А вот в японской игрушки он превратился во что-то типа неваляшки и стал символом стойкости и выносливости. Есть даже поговорка: «Семь раз упасть и восемь раз подняться, как Дарума». Кроме того, Дарума воплощает удачу и благополучие. 

Иногда Дарума делают с белыми кругами вместо глаз. С этим связан вот какой обычай: На Новый год обладатель Дарума загадывает желание, если оно исполняется, то игрушке закрашивают один глаз, в следующем году то же самое. Игрушку с закрашенными глазами, можно сжечь, чтобы удача никогда не покидала хозяина.

Бодай Дарума делают в префектуре Гумма. Но есть ещё и другие образы, не такие популярные, нов сё же: Мацукава Дарума (самурай с густыми бровями), Онна Дарума (в образе женщины), Химэ-дарума (девочка-принцесса), суми Дарума (из кусочка древесного угля) и т.д.

Из всех материалов для кукол бумага занимает особое место. Причём не обычная бумага, а специальная: тиёгами – тонкая и мягкая бумага, одноцветная или с рисунком и орнаментом. Настоящая тиёгами изготовляется вручную, с деревянных досок и представляет собой особую разновидность гравюр укиё-э*. 

В 19 веке тиёгами использовали для изготовления коробок, шкатулок, папок, конвертов, для оформления подарков… кукольное дело тоже не обошло тиёгами стороной (рис. 21).

В Эдо с конца 18 века большую популярность приобрела бумажная кукла «анэ-сама» («старшая сестра»). Интересно, что история куклы тянется вплоть до 8 века, когда она использовалась в качестве магического фетиша.  Обычно анэ-сама не имеет лица, что придаёт ей особое очарование и позволяет сосредоточить всё внимание на костюме и причёске, хотя конечно можно найти и другие варианты куклы – с лицами. Лаконичность и условность образа – позволили японским мастерам передать само очарование детства.   
Конечно, все эти куклы требовали мастерства и таланта, но поистине всенародным увлечением стали, да и сейчас остаются, кокеси. Если спросить у любого человека, хотя бы отдалённо знакомого с культурой Японии, что он знает о японских куклах? Он непременно скажет в ответ это слово «кокеси» - словно символ национальной японской культуры. 

Кокеси – народная игрушка, состоящая из цилиндрического туловища и отдельно прикреплённой к нему головке, выточенных из дерева (рис. 22). Впервые, её начали изготавливать с 17 века в районе Тохоку (северо-восток о. Хонсю). Несмотря на простоту образа кокеси очень разнообразны по формам, пропорциям, росписи – в принципе, с их помощью можно даже изучить географию страны.

Кокеси могут быть трёх видов: это традиционные (денто) кокеси. 

Легенд об их появлении существует несколько. 

· Прототипом кокеси стали шаманские фигурки, применявшиеся в обряде вызова духов – покровителей шелковичного ремесла;

· Кокеси являлись чем-то вроде поминальных кукол. Их ставили в крестьянских домах, когда приходилось избавляться от лишних новорождённых, из-за того, что родители не смогли бы их прокормить. С этой версией связана трактовка слова «кокеси», как «вычеркнутое, забытое дитя». Одним из доказательств стало то, что кокеси всегда девочки, которые были в крестьянских семьях гораздо менее желанны, чем сыновья;

· Ещё одна история: в 17 веке в эти края, славные целебными горячими источниками, приехала супруга сёгуна, страдавшая бесплодием. Вскоре после этого у неё родилась дочка, и местные мастера решили запечатлеть это в кукле.

Традиционные куклы должны быть сделаны и расписаны вручную, одним мастером. По виду росписи различают множество типов кокеси – каждый из которых носит название региона, которому эта роспись принадлежит. 

Куклы Наруко (префектура Мияги) называются «плачущие куклы». Их голова может поворачиваться, а стиль росписи близок к классическому. Голова часто украшается орнаментом красного цвета. Тело обычно с тонкой талией и хорошо выраженными плечами (рис. 23). 
Куклы Ямагата впервые были сделаны в семье Кобаяси – они стали своеобразным соединением множества стилей. Голова так же подвижна, а тело прямое и тонкое. Голова обычно расписывается орнаментов из кругов, а традиционная роспись – красно-чёрная (рис. 24).

Куклы Цугару примечательны тем, что голова и тело – это единый кусок дерева. Делают их в префектуре Аомори. Роспись обычно – цветы или даже какие-то мифические образы (рис. 25).

Современные кокеси (сосаку) стали изготавливаться уже после Второй Мировой Войны (рис. 26). Эти куклы предоставляют большую свободу художникам в форме (рис. 27), размерах, росписи, зачастую оставляя только принципе лаконичности от традиционной куклы. 

В городе Наруго (префектура Мияги) ежегодно с 7 по 9 сентября проводится Фестиваль Кокеси. В первый день в синтоистском храме местному божеству посвящаются качественно сделанные куклы, а на второй день – сжигаются все экземпляры с дефектами. 

И, конечно же, повсюду продаются эти очаровательные куклы (рис. 29), привлекая внимание множества туристов и жителей страны. 

Современные куклы – это, прежде всего эклектика – соединение различных материалов, техник (рис. 30), традиционных мотивов(рис. 31) и современных авангардных течений (рис. 32). 

«Предмет поклонения, воплощение любви» (так называют кукол в Японии) в современном варианте – это часто целые архитектурные ансамбли, выполненные не одним художником, а целой группой (рис. 33). 
Но до сих пор многие придерживаются классической традиции, создавая строго канонические, изящные куклы (рис. 34). Хотя иногда встречаются совсем европейские традиции (рис. 35).  А канонические формы сплетаются с мыслью художника, создавая неповторимые образы (рис. 36).
Не утратили своей привлекательности и по сей день также остались куклы, сделанные полностью из дерева (рис. 37).
Когда любуешься куклой, восхищаешься её красотой и изяществом – оживляешь куклу. Словно творишь Красоту. Сейчас нам очень не хватает времени, чтобы просто созерцать, наслаждаясь тишиной и красотой. Японское искусство, во многом сомнамбулическое, учит нас видеть и смотреть. 
Надеюсь, что моя работа поможет многим посмотреть на кукол с другой стороны, поможет хотя бы на мгновение замереть и затаив дыхание, почувствовать Прекрасное.

Вон из ящика вышли…

Разве ваши лица могла я забыть?

Пара праздничных кукол.

Бусон

Примечания

Кандзи – китайские иероглифы, укоренившиеся в японской письменной речи. Используются так же часто, как и слоговые азбуки катогана и хирогана.   

Эпоха Дзёмон - 10 000 – 300 годы до нашей эры
Кото – национальный японский музыкальный инструмент. Формой напоминает лютню, но звук более мягкий и низкий. 
Бунраку – один из традиционных японских театров. Этот кукольный театр появился примерно в 17 веке и обычно был в форме балагана, кочующего из города в город.
Эдо – период истории Японии с 1600 до 1868
Театр Но – классический японский теар. Актёры отличались яркими костюмами и масками, в основном разыгрывались танцевальные спектакли с чётко определённой символикой движений и аксессуаров.    

Театр Кабуки – классический японский театр. Особенностью являлись яркие костюмы, маски, исторические сюжеты пьес. Роли исполнялись исключительно мужчинами, осой популярностью пользовались исполнители женских ролей: оннагата. Кабуки и сейчас известен во всём мире. 
Укиё-э – искусство гравюры, появившееся в 13 веке. Мастер вырезал рисунок на деревянной доске, потом делал многоцветный оттиск на бумаге. Гравюры даже того давнего времени и сейчас сохранили яркость и свежесть красок. 
