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Влюбиться в…Японию…

                                                                                                                                    Легкий весенний

                                                                                                                                    Ветер тронул облака,

                                                                                                                                    Как вдруг пробились

                                                                                                                                   Чистые и ясные

                                                                                                                                   Лучи лунного света

                                                      1090-1155. ФУДЗИВАРА-НО АКИСУКЭ

     «Средь шумного бала, случайно, в тревоге мирской суеты…» можно влюбиться…Так и я влюбилась в изящные иероглифы японского искусства, случайно увидев в каком- то журнале небольшую картинку: японская девушка в кимоно, стоящая под цветущей сакурой, а вдали – гора Фудзи… Аромат  далекой весны пронзил моё сердце.  Я окунулась в утончённый мир символов и запечатленных неповторимых мгновений бытия, восхищаться которыми хочется  в любое время года, во всякий час дня или ночи… Загадочный взгляд прекрасной японки, величественность Фудзи и нежное цветение сакуры – вот она красота и гармония по-японски. Яркие контрасты в ярких красках… 

      Один лишь взгляд и сердце замирает. Один лишь взгляд –  и ты влюблён, и ты фанат…

Это Япония, страна восходящего солнца, государство с великой историей и богатейшей культурой, загадка для европейца, нечто непостижимое.

Японцы иногда сравнивают свою страну со стволом бамбука, окованным сталью и обёрнутым в пластик. Туристские достопримечательности, которые предстают взорам иностранцев, и впрямь кое в чём схожи с экзотической обёрткой, сквозь которую местами проглядывает сталь современной индустриальной Японии. Но куда легче подметить новые черты в облике этой страны, чем заглянуть в её душу, прикоснуться к скрытому от посторонних глаз бамбуковому стволу, почувствовать его упругость. Это действительно нелегко, особенно для жителей Запада, хотя изречение «Запад есть Запад, Восток есть Восток», на мой взгляд, изжило себя. Приметой нашей эпохи стало всё более глубокое взаимопроникновение различных культур. Причём в процессе этого каждая из них не только обогащает другую, но и глубже осознаёт саму себя. Вот почему современность подсказывает формулу: «Нет Запада без Востока». Но всё же, знакомясь с культурой Японии, понимаешь, что у них действительно не всё, как у нас. 

       С чего, например, начинается строительство обычного дома? Разумеется, с фундамента, на котором потом возводятся прочные стены и надежная кровля, скажет европеец. В японском доме все делается наоборот. Конечно, он начинается не с крыши, но и фундамента как такового у него тоже нет.

       Как японская письменность состоит из иероглифов, так и японское искусство состоит из множества тайных символов и знаков, которые не каждому готовы открыться. В иероглифе важна каждая линия и чёрточка, а, например, в икебане – каждый стебель и каждый листик. Не все обращают  внимание на такие мелочи! А сколько нужно терпения и аккуратности, чтобы потихоньку поворачивать ветки так, как вам надо, и при этом не сломать. А ведь мастера икебаны учатся всю жизнь. Икебана – порождение японского образа жизни. Этот вид искусства создан нацией, которая веками воспитывала в себе умение обращаться к природе как к неисчерпаемой сокровищнице прекрасного. У японцев вообще особенное отношение к природе. Этот народ никогда не отделял себя от неё. Ни в своей архитектуре, ни в других видах изобразительного искусства японцы не противопоставляли себя живой среде островов Японского архипелага. Они стремились создать окружение, которое  соответствовало бы природе, ее ритмам, закономерностям.

       Искусство, воспевающее красоту, отличается эмоциональным воплощением гармонии природы, мягкими плавными ритмами и асимметрично организованной композицией, утонченностью и изысканностью замыслов. 

       Оно сложное и притягательное, именно поэтому хочется научиться постигать это сложное. Незаметно для тебя оно увлекает в свой ирреальный и хрупкий мир, который начинаешь любить всё больше и больше…
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Цель исследования.
       Основная цель проекта – знакомство с загадочной и удивительной страной – Японией, ведь для многих европейцев она остаётся  неизведанной, а японское искусство- сложным в понимании. В ходе выполнения исследования мы постараемся ответить на вопрос, что представляют собой традиционные виды искусства Японии и  какова история их возникновения и развития. Также в ходе работы ставился вопрос о том, какое влияние искусство Японии оказывает на людей и какую роль оно сыграло в развитие мирового искусства. 

       Исследовательский проект предполагает наличие гипотезы, которая будет либо подтверждена, либо опровергнута в результате исследования. Гипотеза моего проекта имеет не научный, а скорее эстетический характер. Я предполагаю, что человек, погрузившийся в мир японских символов, может не только обогатить свой внутренний мир и развить культуру восприятия шедевров японского искусства, не только почувствовать дух этой страны, но и  научиться создавать произведения, отвечающие требованиям японского стиля. По крайней мере, я попыталась это начать. (Мой скромный опыт подобен тому, который описала в романе «Просто вместе» французская писательница А. Говальда, только там речь идет о приобщении юной француженки к духу китайской живописи, а моя «терра инкогнита» – Япония.) Поэтому основные методы создания проекта можно разделить на три группы: 

· теоретические (изучение исторических и искусствоведческих статей, природой, экспозициями музеев и т.д.);

· практические (контакты с сотрудниками Посольства Японии в Эфиопии);

· творческие (изготовление японских ширм, букетов икебана, рисунков в стиле японских каллиграфов).

План выполнения работы:

- постановка задачи;

- отбор источников;

- анализ и обобщение полученных данных

- оставление плана проекта 

- выполнение проекта

- коррекция проекта

- определение формы представления проекта

- представление и защита проекта

Работа над проектом начата в сентябре 2007 года, завершена в январе 2008 года.

Искусство Японии

                                                            Архитектура 

Следы древнейших поселений на японском архипелаге датируются X тысячелетием до нашей эры. Первые японские  "деревни" состояли из землянок с крышами из веток деревьев, поддерживаемых шестами, известных как "татэ-ана дзюкё" ("жилища из ям"). Примерно в III тысячелетии до нашей эры появились первые постройки с приподнятым полом, покрытые двухскатной крышей. Такие сооружения строились как жилища для вождей племен и как хранилища.

В IV,VI вв. нашей эры в Японии уже возводились громадные усыпальницы местных правителей, называемые "кофун". Протяженность усыпальницы императора Нинтоку составляет 486 метров, по площади она больше любой из египетских пирамид. Древнейшими архитектурными памятниками Японии являются синтоистские и буддийские культовые сооружения - святилища, храмы, монастыри. Прототипом японской культовой архитектуры считается синтоистское святилище Исэ дзингу (префектура Миэ),  сооруженное в VII в. в стиле симмэй и посвященное богине солнца Аматэрасу Омиками,  прародительнице императорской династии. Его главное сооружение (хондэн) приподнято над землей и с широкой стороны имеет ступени, ведущие внутрь. Две колонны поддерживают конек крыши, которая декорирована с двух торцов пересекающимися над нею перекладинами. Десять коротких бревен лежат горизонтально поперек конька крыши, а все сооружение окружено верандой с перилами. На протяжении веков каждые 20 лет рядом со святилищем возводится новое, причем в точности его копируя, божества перемещаются из старого святилища в новое. Так до наших дней дошел "короткоживущий" тип архитектуры, основные характерные черты которого - врытые в землю столбы и крытая соломой крыша. Великий храм Идзумо (Идзумо тайся) в префектуре Симанэ, так же как и святилище Исэ, ведет свою историю с "мифических времен". Периодически перестраивавшийся вплоть до 1744 г., этот храм верно хранил традицию тайся - стиля синтоистской архитектуры, чье происхождение относится к первобытной эпохе. Храмовые постройки почти лишены окраски и украшений. Вся красота этих простых и практичных построек создается засчет цельного неокрашенного дерева. Считалось, что каждое синтоистское божество ("ками") должно иметь свое святилище. Например, три морских божества почитаются в храме Сумиёси в г. Осака и, соответственно, там возведено три одинаковых святилища для каждого божества. Они располагаются друг за другом и напоминают три корабля в открытом море. А в храме Касуга в г. Нара сооружено четыре одинаковых, стоящих рядом святилища. Важным элементом синтоистской культовой архитектуры являются ворота в храм – тории. Появление в Японии буддизма повлияло на синтоизм, а архитектура буддистских храмов повлияла на архитектуру синтоистских святилищ. Постройки стали красить в голубой, красный и другие яркие цвета, использовать металлические и деревянные резные украшения, к главному сооружению святилища стали пристраивать крытые помещения для молящихся и другие подсобные помещения. Храм Ицукусима построен на острове Внутреннего Японского моря вблизи г. Хиросимы. Во время прилива он как бы плывет по поверхности воды. Тщательно уложенные огромные каменные блоки внутри курганов-усыпальниц говорят о том, что древняя Япония обладала высокой техникой каменного строительства. Однако с момента зарождения и вплоть до заимствования европейской культуры строительства в период Мэйдзи японская архитектура использовала в качестве строительного материала исключительно древесину. Использование дерева в качестве основного строительного материала определялось рядом причин. Даже в наше время Япония – одна из самых густо покрытых лесами стран мира, а в прошлом лесов было еще больше. Заготовка материалов и строительство из камня требовали значительно больше усилий, чем использование дерева. Выбор строительного материала также определялся климатом, длинным жарким и влажным летом и довольно короткой и сухой зимой. Чтобы легче переносить жару, помещения делались легкими и открытыми, с приподнятым над землей полом и крышей, имевшей длинные свесы, защищающие от солнца и частых дождей. Каменная кладка не позволяла обеспечить естественную вентиляцию помещений. Дерево меньше нагревается от жары летом, а зимой меньше охлаждается, лучше поглощает влагу и, что существенно, лучше переносит толчки землетрясений, каждодневно случающихся на Японских островах. Имело значение и то, что деревянный дом можно было разобрать и собрать в новом месте, что весьма затруднительно в отношении каменного.                               Практически все японские постройки представляют собой комбинации прямоугольных элементов.     Окружности появляются только в верхней части конструкций двухъярусных пагод. Таким образом, все здания представляют собой комбинации опорно-балочных структур с осевой симметрией. В конструкции зданий практически не использовались диагонали для придания жесткости, это компенсировалось за счет использования прочной древесины – кипариса, кедра. Начиная с храмов Исэ,  в японской архитектуре преобладала тенденция к горизонтальному развитию пространства. Это еще больше усиливалось характерными крышами построек. Крытая черепицей крыша с широкими свесами – отличительная черта китайского зодчества. Китайская архитектура в Японии находила применение в основном при сооружении буддистских монастырей и храмов, которые являются важнейшей частью культовой архитектуры Японии. 
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каждой стороны. Ворота назывались по тому направлению, на которое они указывали. Главными были Нандаймон –Великие южные ворота.

 Внутренние ворота –  Тюмон –  считались третьими по значимости строениями в храме после главного зала и пагоды. Самым распространенным типом были двухъярусные ворота. В периоды Асука и Нара главный зал, вмещающий сакральный объект поклонения, назывался кондо (буквально - золотой зал), но уже в эпоху Хэйан его стали называть хондо - главный зал. Зал для проповедей был местом, где собирались монахи для получения наставлений, для занятий и участия в ритуалах, он был обычно самым крупным сооружением в древних монастырях. До нашего времени дошли залы в храмах Хорюдзи и Тосёдайдзи. Когда буддизм проник в Японию, сакральные предметы были важнейшими объектами поклонения, поэтому пагода, где они находились, стояла в центре монастыря. В Асука-дэра (его строительство началось в 588 г.) пагода находилась в центре, с трех сторон окруженная главными залами. В храме Ситэннодзи (примерно 593 г.) единственный главный зал располагался за пагодой. Это говорит о том, что пагода считалась важнейшим сооружением. Однако уже в монастыре Каварадэра (середина VII в.) и в монастыре Хорюдзи (VII в.) пагода была смещена из центра. В монастыре Якусидзи (конец VII в.) центральным строением является главный зал, а две пагоды стали декоративными элементами комплекса. Относящиеся к VIII в. храмы Тодайдзи и Дайандзи имеют также по две пагоды, но они построены уже за внутренней оградой, как и единственные пагоды храмов Кофукудзи и Тосёдайдзи. Даже сейчас огромные масштабы древних буддистских храмов поражают их посетителей. Зал, в котором размещается "дайбуцу" (великая статуя Будды), в храме Тодайдзи в городе Нара, строительство которого завершилось в VIII в., является самым большим деревянным сооружением в мире. Особенности японской архитектуры (принцип горизонтальности, слияние архитектуры и интерьера зданий) проявились наиболее полно в жилых постройках –  как тех, что строились для знати, так и в жилищах простого люда.
       В традиционной жилой архитектуре Японии выделяют два важнейших стиля: синдэн и сёин. Первый свое название получил от центральной постройки усадьбы –  главного зала синдэн (буквально – спальный зал). В соответствии с законом по застройке столицы Хэйан (совр. Киото),  усадьба занимала площадь со стороной квадрата приблизительно 120 метров и была окружена рядом низких деревьев. Усадьбы большего размера соответственно строились на площади, в 2 либо в 4 раза больше минимальной. Типичная усадьба имела осевую симметрию в застройке, в центре располагался главный зал с выходом на юг. Крыша зала покрывалась корой кипариса и свешивалась на южную сторону над ступенями, ведущими в зал из ландшафтного сада. Тщательно спланированный сад обычно включал пруд с островами, соединенными мостиками. С восточной, западной и северной сторон к главному залу примыкали павильоны и пристройки. Каждый павильон соединялся с главным залом или с другими пристройками закрытыми либо открытыми переходами. В саду, занимающем всю южную часть усадьбы, устраивались различные церемонии. На пруду на сваях сооружался открытый павильон для музыкальных представлений, соединенный с главным зданием несколькими переходами. Главный зал состоял из внутреннего помещения, окруженного со всех четырёх сторон рядом колонн. Зал мог быть увеличен с одной и более сторон путем добавления дополнительного ряда колонн. Под свесами крыши находилась веранда. С двух сторон делались двери, а промежутки между внешними колоннами закрывались решетчатыми панелями, которые крепились сверху на петлях. Кроме небольшой комнаты для сна и хранения утвари, внутреннее пространство не имело практически никакого деления. Пол покрывался досками, на него укладывались татами (толстые соломенные циновки) и подушки для сидения и сна, а приватность обеспечивалась установкой створчатых ширм и занавесей, кроме того, на перекладинах, служащих для крепления петель стенных панелей, вешались экраны из бамбука. Единственный дошедший до нашего времени образец этого типа построек – Госё (императорский дворец в Киото), служивший домом для многих поколений императоров. Другой важнейший стиль жилой архитектуры – сёин (буквально –  библиотека или студия), сформировавшийся под влиянием дзэн-буддизма. Так в монастырях секты Дзэн назывались покои настоятеля. Этот стиль был разработан в периоды Камакура и Муромати на базе классического синдэн, а в периоды Адзути-Момояма и Эдо он стал широко применяться как в гостиных и жилых покоях монастырей, так и в домах военной знати. До сих пор он служит образцом жилого дома в традиционном стиле. Появились сооружения в несколько этажей – Кинкакудзи (Золотой павильон) и Гинкакудзи (Серебряный павильон) в Киото, возникло искусство сухих ландшафтных садов, в которых песок, камни и кустарник использовались в качестве символов воды и гор. Самый ранний из дошедших до наших дней примеров сёин –  это зал Тогудо в Гинкакудзи в Киото. В дизайне позднего типа сёин, примером которого является гостиная зала Кодзёин в храме Ондзёдзи, можно увидеть раздвижные двери (майрадо), за каждой створкой которых вставлены сёдзи (оклеенные бумагой раздвижные экраны), покрытые татами полы, а также разбивку комнат на отдельные части при помощи квадратных в сечении опор, стен и раздвижных ширм (фусума). Все перечисленные черты являлись нововведением и не использовались в стиле синдэн. Зала Кодзёин содержит еще четыре характерных для сёин компонента. Это ниша (токонома) в задней стене комнаты, ступенчатая полка (тигайдана), обрамляющая нишу, встроенный кабинетный столик (сёин) и декоративные двери (тёдайгамаэ) в стене напротив веранды.
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     Во многих помещениях сёин эти четыре элемента интерьера находились в той части зала, где пол делался чуть приподнятым. Идея чайных домиков оказала влияние на архитектуру дворцов, что выразилось в стиле сукия. Яркий пример этого стиля – императорский дворец Кацура рикю в Киото.

Стиль сёин достиг своего расцвета в начале периода Эдо, а самый выдающийся образец такой архитектуры - дворец Ниномару в замке Нидзё в Киото (начало XVII в.). Важным аспектом традиционной архитектуры Японии является взаимоотношение дома и окружающего пространства, в частности сада. Японцы не рассматривали внутреннее и внешнее пространство как две отдельные части, скорее оба перетекали друг в друга. Другими словами, нет той границы, где кончается внутреннее пространство дома и начинается внешнее. Конкретное выражение этой концепции – веранда традиционного японского дома (энгава). Она служит транзитным пространством на пути из дома в сад. Её роль наглядно отражена в используемых конструктивных материалах: внутренние помещения имеют покрытые соломенными циновками (татами) полы, снаружи - земля и камни сада и дорожек, а веранда делается из деревянных, грубо обработанных брусьев, которые являются как бы промежуточным материалом между мягкими соломенными циновками и твердыми необработанными камнями в саду. Большинство замков в Японии было построено в ХVI в., в период междоусобных феодальных войн. И хотя они строились как военные базы, в мирное время замки явились основой для образования многочисленных городов. Как символ мощи, замок не только оснащался главной постройкой башенного типа, но и превращался также в подлинный центр искусств. Архитектура, скульптура, ремесленные изделия, живопись и садоводство эстетически служили вкладом в одно целое. Поэтому замок порой утрачивал свой военный характер, становясь своеобразным политическим и духовным центром. 

После прекращения периода самоизоляции в портовых городах стали формироваться западные кварталы, которые застраивались привычными для иностранцев зданиями. К этому периоду относятся и русские постройки на японской земле. С Реставрацией Мэйдзи в 1868 г., когда Япония вступила на путь модернизации, были освоены новые конструкционные технологии, использовавшие кирпич и камень. Новый стиль получил широкое признание во всей стране как стиль зданий государственных предприятий и учреждений. Особенно популярными стали здания контор и резиденций в стиле западного дизайна. В Японии работали многие архитекторы из США и Европы. В 1879 г. Токийский технологический колледж окончила целая плеяда архитекторов, которые затем стали играть ведущую роль в строительстве в стране.

Японский сад.
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стилевом направлении. В настоящее время садовое искусство в Японии находится на высочайшем уровне развития, и всё это благодаря характеру природы страны. Горы, холмы, водопады и отмели – всё это дополняет вдохновение японцев – окруженные настолько разнообразными пейзажами жители погружаются в мир фантазий, что выражается впоследствии в создании всё новых и новых композиций. Японский сад видоизменяется вместе с культурой, главенствующей на том или ином историческом промежутке, но всегда соответствует требованиям религии. 

       В происхождении и развитии садов в Японии можно выделить несколько этапов. 

1. период Нара (VI – VIII вв.). Садовое искусство только-только позаимствовалось из Китая, поэтому китайские веяния ещё чрезвычайно сильны. В это время возводится столица Нара по образу и подобию китайского города Чаньчань и на территории императорского дворца разбиваются первые сады – конечно же с соблюдением китайских традиций. Сады по общей своей конструкции состоят из двух элементов – гор и воды. В то же время японцы начинают пользоваться символикой: сосна как символ долголетия, бамбук – стойкости и т.п. 

2. период Хэйан (IX – XII вв.). В этот период возводится новая столица – Киото, на этот раз с истинно японскими отличиями и особенностями. Помимо ставших уже привычными садов согласно веяниям времени формируется новый их вид – сады чайной церемонии. Островки живой природы перед чайным домиком доставляли истинное наслаждение всем участникам чайной церемонии. 

3. во времена правления сёгуна Асикана (XV в.) появляется новая форма аранжировки – композиции, выставлявшиеся в нише токонома. Они представляли собой предельно простые, но тем и выразительные и одновременно загадочные аранжировки. 

4. XIX – XX вв. – в это время появляется своеобразное ответвление – морибана – существовавшее века садовое искусство теперь подгоняется под требования Запада, в частности под западный интерьер. Особенностью морибаны является использование низких и плоских напольных ваз, что вызвано особенностями возведения новых домов и зданий. 

Создавая композиции, японцы не изменяют природу, а «довольствуются» тем, что есть под рукой, ищут прекрасное и удивительное в повседневности и окружающих каждый день предметах. Таким образом, практически любое человеческое творение можно воспринимать как величайшее творение искусства. 

Садовое искусство продолжает развиваться и совершенствоваться и теперь. Умение создавать сады передаётся из поколения в поколение, одновременно сохраняя черты древней цивилизации и приобретая новые признаки, привнесённые современной культурой. Этому искусству любой японец может обучиться в специализированных школах и курсах. 

       Тысячелетняя история японского садоводства выработала типологию садов, согласно которой все сады подразделяются на:
- храмовые;
- дворцовые;
- сады у жилых домов;
- сады для чайной церемонии. 

Также сады можно подразделить на типы в зависимости от степени сложности:

- «син» - полная форма, включает весь комплект композиционных  элементов – мху, камням, цветам, водопадам и т.п.;

- «со» - неполная форма – эта форма включает только половину компонентов полной формы, но тем не менее они должны сочетаться между собой и находиться в гармонии;

- «ге» - наиболее сжатая форма с небольшим количеством элементов – значение того или иного компонента в таком саду воспринимается наиболее точно. 

Сад может быть любого вида, с любым количеством компонентов, но его главной функцией всегда было и остается до сих пор созерцание и оценка великолепия пейзажа с различных мест. Как правило, лучший обзор открывается с террасы, из окон дома или же с прогулочной тропинки. 

Очень часто восприятие фиксируется на каком-либо одном основном компоненте – это может быть сад камней, водопадов или мхов. Особенность такого сада заключается в преобладании одного элемента над другими и для истинных ценителей искусства такой сад является настоящей сокровищницей передачи мыслей и чувств автора. 

После «открытия» Японии такие искусства как икебана или бонсай стали с удовольствием перенимать европейцы, а японские традиции и японская эстетика стали оказывать огромное значение на современный дизайн, к примеру, интерьера. Теперь человек, желающий приобщиться к культуре Востока и Японии, может посетить хотя бы ресторан японской кухни и увидеть маленькие японские сады воочию. 

Культуру садоводства Япония позаимствовала у Китая ещё в VI веке и прошедшие годы успели оставить свой отпечаток в виде проявившихся различий. В частности, в Китае сады разбивались для свободного времяпрепровождения, в Японии же – для совершенствования духа и созерцания. В Китае сады занимали значительную территорию и больше походили на парки, в Японии в силу островного положения и малого количества свободного места сады стали миниатюризироваться. В последнее время эта тенденции становится ещё более актуальное из-за  всё большего прироста населения, когда не каждая семья может позволить себе разбить садик перед домом. Но столь стеснённые условия не мешают японцам заиметь собственный зелёный уголок – всё большей популярностью пользуются напольные или настольные садики. 

Искусство создания японского сада требует определённых знаний, умений и, конечно же, вкуса, и оно под силу лишь тем, кто полон любви к окружающей природе. 

Внешний вид, форма и наполнение японского (да и любого другого) сада зависят в первую очередь от рельефа, оказывающего основное влияние. Если местность, в которой предполагается разбить сад, холмистая, то тут даже при сильном желании не получится превратить её в равнину и наоборот – таким естественным образом выделились два основных типа рельефа, принятые в обустройстве садов. 

Чаще всего японский сад по форме напоминает четырёхугольник и в принципе его размер не имеет особого значения – даже на маленьком клочке земли можно создать довольно сложную композицию.

Мостики в японском саду.
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      Мостики в японском саду являются одними из самых сложных элементов – в плане эстетики и философского наполнения. Выполняются эти элементы чаще всего в виде различных фигурок и ансамблей, а основной функцией мостов является уравновешивание энергетики в неблагополучных местах сада. 

Мостики должны быть соразмерны остальным компонентам сада, то есть в первую очередь они должны быть небольшими. Место расположения мостика также важно: в зависимости от положения на территории сада и от окружающей обстановки мост будет выполнять разные функции. Если мост расположен на открытой местности, то посетитель здесь скорее будет обозревать окрестности и строить планы на будущее и перспективу, в случае же, если мостик находится в тени старого ветвистого дерева, то обстановка создастся более личная, способствующая мечтательности и отдыху от бренности мира. Перекидные мостики могут располагаться как над настоящими водными, так и над «сухими» потоками. 
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Перекидные мостики в японском саду можно подразделить на следующие типы: 

 - перекидные изогнутые мостики из камня или дерева; 

- имитация кораблей; 

- скалистые мостики (мостики, выполненные из камней в виде небольших скал); 

- тростниковые мостики; здесь же бамбуковые мостики - символ постоянства и долголетия; 

- навесные мостики. 

Тропинки и тротуары
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Каждый элемент в японском саду обладает собственным смысловым значением, которое является очевидным для любого японца, но не для любого европейца. Именно по этой причине японские сады, разбитые где-либо за пределами родной страны, могут не передать тот смысл и ту глубину авторского замысла, как могли бы в самой Японии. 

Если человек вдруг захочет прогуляться по японскому саду, то он обязательно обратит внимание на особенности тропинок, по которым приходится ступать. Самыми важными параметрами, которые необходимо учитывать при создании тропинки это её ширина, высота и, разумеется, сам маршрут. Для создания прогулочного маршрута форма и размеры камней внимательно изучаются мастерами, и камни подлежат тщательнейшему отбору. Для большего удобства используют камни плоской формы и вдавливают наполовину в почву после того, как окончательно выбран маршрут дорожки. 

Тропинки выкладывают таким образом, чтобы посетитель, остановившись в любом месте, мог созерцать великолепие сада с различных ракурсов. При этом, благодаря правильно выбранному маршруту, человек не должен быстро утомляться, а наоборот, испытывать истинное наслаждение, прогуливаясь по живописным местам. Если же человек обнаружит такой уголок и захочет уделить ему больше внимания, то для этой цели замечательно подойдут расставленные заботливыми мастерами скамейки, где можно присесть и не спеша любоваться открывающимся видом. Будет замечательно, если неподалёку от скамейки будет течь ручеек, сопровождая раздумья своим журчанием. 

Высота тропинки очень важна, так как в саду может быть несколько композиций, которые нужно созерцать с возвышения, но в любом случае тропинка по высоте не должна превышать 30 см. В этом случае по бокам пристраивают декоративные перила: их могут образовывать вьющиеся растения или же камни продолговатой формы. Делается это не столько в целях безопасности, сколько ради демонстрации творческих способностей мастеров. Перила пристраивают также в том случае, когда тропинка плавно переходит в небольшой мостик, перекинутый через журчащий ручеек. 

        Тропинки должны пролегать через весь сад так, чтобы каждый элемент садового сооружения был полностью охвачен человеческим взором: где бы человек ни пожелал остановиться, прогуливаясь по каменной тропинке, ему в любом месте представится великолепие каждого уголка сада. Это и есть самое основное и обязательное правило, которого придерживаются все японские мастера при закладывании тропинки через весь рельеф сад. Отдельную роль играет освещение во время такой прогулки – по бокам дорожки расставлены маленькие фонари, свет от которых только слегка падает на холодные камни. Полностью описать состояние души человека во время посещения садика в этот момент можно только, посетив чайный домик и сад самостоятельно. 

Иногда дорожку специально разветвляют надвое и вешают посередине маленький фонарь, после чего дорожки вновь сходятся в единое целое. Также можно создать иллюзию лабиринта: дорожка будет уводить посетителей всё глубже в сад, показывая посетителям ещё не открытые ими красоты природы. Ещё одним популярным методом расположения тропинок является следующий: тропинка выводит посетителя на возвышенность, по пути на которую человек не замечает ничего особенного, но стоит ему только подняться на вершину, как взору открывается пейзаж, который посетитель ну никак не ожидал увидеть. 

Как правило, тропинки в японских садиках ухожены и чисты, но иногда специально создаётся иллюзия запущенности и/или первозданности природы. Для создания такого впечатления между камнями могут насыпаться семена травы, чтобы та затем якобы случайно пробилась наружу, или же в ряде случаев могут использоваться камни, отличающиеся от других по цвету и форме. 

Прежде чем пройти вглубь сада посетитель сначала попадает на каменный тротуар, выложенный такими же камнями, что и тропинки. По тротуару могут пройтись в ряд несколько человек – ширина это вполне позволяет, и выкладывается он у самого входа в сад, а на тропинки разветвляется уже в глубине. Необходимость создания тротуара существует только в тех садах, которые обладают соответствующими размерами – в маленьких садиках тротуар совершенно не нужен. 

Японским садоводам настолько тонко и точно удаётся проложить маршрут тропинок, что не будь их, вряд ли бы это изменило маршруты посетителей, любующихся пейзажами

«Живые картины» в японском саду


«Живая картина» - это элемент сада, который полностью повторяется в зеркальном отражении на поверхности воды. Это явление очень широко используется японцами в оформлении своих замечательных садов. Создать такую «картину» очень просто, нужно лишь расположить желаемые элементы чуть выше линии пруда, а для выбора наилучшего варианта можно заранее сделать несколько набросков. 

Основным требованием к созданию «живых картин» является полная естественность – у человека, вглядывающегося в водную гладь должно создаваться ощущение гармоничной картины природного великолепия. Использовать же можно практически любые растения. Помимо естественности, в отражении пейзажа должна присутствовать некая тайна, чья атмосфера присуща всему японскому саду в целом. 

Интересным решением для создания «живой картины» будет искусственно созданный водопад. Помимо «природного» водопада можно использовать в качестве основы какую-нибудь статую, например, очень распространены фигурки дракона. Вода в этом случае может выливаться из пасти и уходить по специально созданному каналу. 

Помимо водопадов и скульптур можно создать для «живой картины» мини-сад камней.

Размеры водопада, «скалы», скульптуры и других элементов будущей «живой картины» должны соответствовать размеру пруда и, соответственно, размеру всего сада. Недалеко от водоёма можно установить подходящую по размеру и стилю беседку.

При обустройстве «живых картин» очень важно подчинить все элементы определенной геометрической направленности или выделить их цветом, создав единый цветной «ковёр». Именно этот «ковёр» и будет отражаться в воде, поэтому все элементы – зелёный мох, белая галька, яркие цветы, зелёная лужайка и прочие – должны находиться в гармонии друг с другом, так как только в этом случае взгляд посетителя будет радоваться, наблюдая за изменчивостью «живой картины». 

Хорошо в «живой картине» будет смотреться перекинутый через водоём мостик – такой хрупкий и невесомый, что кажется, будто его вот-вот снесёт ветром. По вечерам на перилах мостика можно зажигать небольшие огоньки, отражения которых будут совершенно потрясающе смотреться. Даже самому строгому ценителю прекрасного придётся по душе скала или небольшая горка, отражающаяся в воде. 

Статуи в японском саду


Статуи являются практически повсеместно обязательным элементом парка или сада. Размеры статуй, их количество и тематика зависят от самого сада, в котором предполагается их размещение. Так, вполне логичным представляется в маленьких по площади садиках не размещать излишне объёмные и большие фигуры. В Японии садовые статуи являются своего рода мерилом богатства и насыщенности сада, а сами японцы говорят, что сад, в котором нет ни одной статуи, является не полным. 

Существует огромное количество разновидностей форм статуй: в первую очередь это, конечно же, статуи богов, фигурки животных и птиц, а также символические знаки. При выборе фигурок животных для сада, как правило, руководствуются не только собственным вкусом, но и обращают внимание на смысловую нагрузку, которую несёт данное животное в мифологии и культуре в целом. Многие японские сады украшены фигурками драконов – мифических существ, символизирующих собой власть, знания, физическую силу и, разумеется, магические способности. Драконы являются объектами поклонения и в качестве такого символа обладают весьма мощной энергетикой, поэтому будет разумно поставить такую фигурку в самый центр сада. Также будет лучше, если размеры фигурки не будут превышать 50-70 см. Если же сад имеет нетривиальную форму – круглую или треугольную, то в этих случаях фигурки можно расставить по окружности и в углах садика, соответственно. 

В японском саду встречаются статуи, изображающие людей. Чаще всего они ставятся рядом с фонтанами и лавочками и являются хранителями сада. Такие статуэтки обычно выполняются из камня (также могут использоваться дерево, металл и мрамор) и не должны устанавливаться на большой высоте. Здесь также важно избегать ярких цветов и лучшим выбором для изображений людей будет коричневый. Наиболее красивыми являются мраморные статуи, они же являются наиболее долговечными, но человек является живым существом и для его изображения куда лучше подойдёт живое дерево, нежели мёртвый камень. 

Популярны в Японии и статуи обычных животных, львов, к примеру, которые чаще всего являются сторожами сада и поэтому устанавливаются на высоких подставках и посреди открытого пространства: на берегу водоёма, возвышенности или просто открытой площадке сада. Подставка высотой должна быть не менее 70 см, а сама статуя – в районе от 30 до 50 см в высоту.

Богов в японском пантеоне великое множество и их фигурки можно расставлять буквально по всему саду: возле скамеек, тропинок, фонтанов и т.п. Чтобы не ошибиться с расстановкой, можно воспользоваться энциклопедией богов японского пантеона и выяснить, какой божок за что отвечает, и определить его именно туда. Лучшим материалом для таких статуй будет металл, а именно бронза. Размер как статуи, так и подставки не должен превышать 30 см. 

       Водопады в японском саду


Водопад является одним из элементов декора японского сада, но при этом он не входит в число обязательных. Водопад сам по себе несёт огромный заряд положительной энергии и способен пробудить спящие в человеке силы и возродить его к жизни. 

Водопады являются одной из наиболее любимых деталей японского сада, хоть их и весьма сложно построить. Сами японцы с древних пор считают, что водопад олицетворяет собой жизнь человека, которая может начаться в считанные мгновения подобно тому, как вода только начинает срываться с обрыва, так и закончиться – как уже обрушившийся вниз водный поток. Помимо этого, водопад имеет символическое значение – непрерывность и бесконечность, ведь вода движется по кругу, не имеющему ни конца, ни начала. 

Вода для создания водопада должна соответствовать определённым эстетическим требования, в противном случае пользы от её использования не будет. В частности, вода должна быть чистой, прозрачной и происходить исключительно из природных источников. Иногда допускается добавление в воду ароматических веществ, которые будут распространяться в воздухе по мере циркуляции воды.

В японском саду водопад можно обустроить практически в любом уголке – везде он будет смотреться гармонично. Часто водопады располагают вблизи от водоёма (например, пруда) или они являются одной из составляющих (например, ручеёк плавно переходит в водопад) отдельных элементов сада. 

Высота водопада имеет большое значение для восприятия и, как правило, водопады в японских садах не превышают 2-2,5 м в высоту – как раз в этом случае водопад особенно удачно вписывается в общую композицию. Разумеется, есть и исключения и существуют, к примеру, водопады около 7 м в высоту, но обустраиваются они в садах соответствующих размеров. 

Мини-водопадики особенно хороши – японцы считают, что лучше соорудить по всему саду некоторое количество маленьких водопадов, разбросанных по самым живописным уголкам и имеющих каждый свою изюминку, нежели соорудить один большой водопад. 

Согласно традиции, водопад имеет две ступени, которые делят весь водный поток на три части. Такие ступени могут быть обычными выступами скалы и таким образом, посетитель будет поражён их естественной красотой, но также можно соорудить в нужных местах и искусственные выступы, что, в общем-то, не сделает их менее привлекательными и ценными. 

Наиболее популярен такой вид водопада, при котором тонкий поток воды протекает по широкому руслу и при обрыве с уступа образует некую постоянно движущуюся «плёнку», за которой принято располагать букетики цветов или другие композиции. Цветы или растения, находящиеся за потоком, выглядят размытыми и нечёткими, что только придаёт им загадочность и изюминку. Чаще всего такой водопад делается не очень большим и в высоту достигает около 1 м. 

Пруд, в который будет низвергаться водопад, не должен быть особенно глубоким или большим, а также в нём не должно быть рыбок, в противном случае, рыбки могут просто застрять в трубе, через которую должен осуществляться сток воды. Если же очень хочется видеть в своём саду и рыбок, и водопад, и всё это в пределах одного пруда, то можно огородить трубу для слива воды решёткой или сеткой. В этом случае нужно будет периодически проверять её – нет ли загрязнений.

Цукубаи: чаша для омовений


      Цукубаи представляет собой своеобразную чашу из необработанного камня и, безусловно, является неотъемлемым элементом японского сада.

Чаша-цукубаи наполнена чистой прозрачной водой и предназначается для омовения рук перед чайной церемонией. 

Как известно, японцы чрезвычайно трепетно относятся к проведению чайной церемонии (хотя появились куда более упрощённые варианты, когда друзья собираются вместе и проводят время за беседой и вкусными угощениями), и цукубаи занимает важное место в этой церемонии – первым делом гость чайного домика именно омывает руки. Цукубаи занимает своё особое место в саду и изготавливается только из «живых» компонентов – ничего искусственного! Форма чаши также является совершенно определённой и исполнена своего особого смысла. 

Располагают цукубаи относительно главного камня в саду (как правило, этот камень находится в центральной части сада и является ориентиром для расположения всех остальных компонентов) таким образом, чтобы человек, совершая омовение, мог любоваться главным камнем сада и наполняться положительной энергией. Для того, чтобы посетитель мог видеть главный камень указанным образом, цукубаи располагают параллельно (или почти параллельно) или по диагонали по отношению к той части сада, в которой располагается главный камень. 

Чаша-цукубаи имеет форму бочки, вкопанной в землю, и изготовляется из камней, выточенных самой природой по-особому. Эти камни могут быть покрыты густым мхом или налётом ржавчины, а их цвет может колебаться от темно-зеленого с красноватым оттенком до ярко-коричневого. «Настоящие» камни могут быть источены водой или ветром и чаще всего такие камни будут нежно-коричневого, слегка розоватого или бежевого, а также зеленовато-желтоватого цвета. 

Для создания чаши используют камни только перечисленных цветов и их оттенков по той простой причине, что именно такие камни лучше всего вписываются в общую композицию японского сада. Помимо цвета камней имеет большое значение их размер и общее количество: число камней в цукубаи обязательно должно быть нечётным, а их внешний вид должен отличаться друг от друга, т.е. камни не должны быть симметричными. Приветствуются асимметрия и самые разнообразные формы! 

Почему так важно использовать камни, обработанные самой природой? По мнению японцев, такие камни воплощают в себе идею о полноценности и гармонии человеческой жизни. Каждый человек исключителен и является личностью, а значит, даже если люди живут рядом на одной территории и находятся в равном социальном положении, то при этом их мировоззрение, привычки и ценности всё равно не будут идентичными. В каждом человеке есть что-то такое, что неизменно отличает его от других. Камни в японском саду, сложенные в цукубаи, призваны натолкнуть созерцателя на мысли о человеческом бытии и различности человеческих судеб и одновременно подтолкнуть его к неспешному созерцанию красот сада. 

Цукубаи обычно располагают на самом низком и ровном участке сада. Практически сразу после завершения строительства можно приступать к проведению чайной церемонии! 

Дом по-японски

        Есть страны, где традиции определяют национальную сущность. Япония – страна традиций. Будь то созерцание цветущей сакуры или разработка сверхновых технологий – у всего есть общая основа: житие по-японски. А оно, в свою очередь, начинается с феномена японского дома.

Мотивация стиля

Почему японский дом – феномен? Потому что сама его природа идет вразрез с привычным нам понятием жилища. С чего, например, начинается строительство обычного дома? Разумеется, с фундамента, на котором потом возводятся прочные стены и надежная кровля. В японском доме все делается наоборот. Конечно, он начинается не с крыши, но и фундамента как такового у него тоже нет.

                                    



 Традиционный японский дом:

   1 –  Очаг 

   2 – Внутренняя перегородка         

   3 – Раздвижная стена

   4 – Веранда

       При строительстве традиционного японского дома учитываются факторы возможного землетрясения, жаркого и крайне влажного лета. Поэтому в основе своей он представляет конструкцию из деревянных колонн и крыши. Широкая крыша защищает от палящего солнца, а простота и легкость сооружения позволяет в случае разрушения быстро собрать пострадавший дом заново. Стены в японском доме – это лишь заполнение промежутков между колоннами. Обычно лишь одна из четырех стен – константная, остальные состоят из передвижных панелей различной плотности и фактуры, которые играют роль стен, дверей и окон. Да, в классическом японском доме привычных нам окон тоже нет!

Внешние стены дома заменяют сёдзи – это деревянные или бамбуковые каркасы из тонких реек, собранных наподобие решетки. Промежутки между рейками раньше оклеивались плотной бумагой (чаще всего рисовой), частично обивались деревом. Со временем стали использоваться более технологичные материалы и стекло. Тонкие стены двигаются на специальных шарнирах и могут служить дверьми и окнами. В жаркое время дня сёдзи вообще можно снять, и дом получит естественную вентиляцию.

Межкомнатные стены японского дома еще более условны. Их заменяют фусумы – легкие деревянные рамы, оклеенные с двух сторон плотной бумагой. Они разделяют жилище на отдельные помещения, а при надобности раздвигаются или снимаются, образуя единое большое пространство. Кроме того, внутренние помещения разделяются ширмами или занавесями. Подобная «мобильность» японского дома дает его обитателям неограниченные возможности в планировке – по потребностям и по обстоятельствам.

Пол в японском доме традиционно делается из дерева и поднимается над землей не менее чем на 50 см. Это обеспечивает некоторую вентиляцию снизу. Дерево меньше нагревается в жару и дольше охлаждается зимой, к тому же при землетрясении оно безопаснее, чем, например, каменная кладка.

У европейского человека, попадающего в японское жилище, возникает ощущение, что это лишь декорации для театральной постановки. Как можно жить в доме, у которого практически бумажные стены? А как же «мой дом – моя крепость?» Какую дверь закрывать на засов? На какие окна вешать занавески? К какой стене поставить массивный шкаф?

В японском доме придется забыть о стереотипах и попробовать мыслить другими категориями. Ибо для японца важна не «каменная» защита от окружающего мира, а гармония внутреннего.

Внутренний мир

В какой-то степени дом, в котором мы живем, отражает наш характер, видение мира, стремления. Атмосфера внутри дома для японцев – едва ли не главное. В интерьере они предпочитают минимализм, позволяющий не перегружать пространство и энергетику дома. Всё крайне функционально, компактно и легко. 

Попадая в дом, вы должны разуться до носков. В японской традиции носки белые, ибо в доме всегда царит идеальная чистота. Впрочем, поддерживать ее не так уж и сложно: пол выстлан татами – плотными матами из рисовой соломы, обтянутыми травой игуса – болотного тростника. 

Мебели в доме практически нет. Та, что есть, доведена в своих размерах до минимума. Вместо громоздких шкафов – встроенные шкафы с раздвижными дверями, повторяющими фактуру стен. Вместо стульев – подушки. Едят обычно за низкими переносными столиками. Вместо диванов и кроватей – футоны (матрасы, наполненные прессованным хлопком). Сразу после пробуждения их убирают в специальные ниши в стенах или во встроенные шкафы, освобождая пространство для жизни.

 Японцы буквально помешаны на чистоте и гигиене. На границе санитарных зон дома – ванной и туалета – ставятся специальные тапочки, которые носят только в этих помещениях. Стоит признать, что при отсутствии лишней мебели, ненужных безделушек и нефункциональных предметов пыли и грязи просто негде скапливаться, и уборка дома сводится к минимуму. В классическом японском доме все рассчитано на «человека сидящего». Причем сидящего на полу. В этом можно увидеть стремление быть ближе к природе, к земле, к естественному – без посредников.

Свет – это еще один японский культ. В дом, где и внешние, и внутренние стены сделаны из полупрозрачных материалов, проникает достаточно много естественного света, даже если все сёдзи закрыты. Их решетчатые каркасы создают особый световой орнамент. Главное требование к свету в  японском жилище – чтобы он был мягким, неярким. Традиционные абажуры из рисовой бумаги рассеивают искусственный свет. Он как бы пронизывает сам воздух, не обращая на себя внимания, не отвлекая.

Чистое пространство и покой – вот, что должен обеспечивать обитателю японского дома его интерьер. Если мы можем заставить свои комнаты цветами, вазами, сувенирами и со временем даже перестаем замечать эти вещи, то японцы делают во внутреннем убранстве помещений лишь один акцент (картина, икебана, нэцке), который будет радовать глаз и задавать атмосферу. Поэтому в каждом доме существует стенная ниша – токонама, где аккуратный японец поместит самое красивое или ценное, что у него есть.

Японский стиль

Конечно, время и технический прогресс изменили жизненный уклад и устройство жилища в Японии. Классические в полном понимании этого слова японские дома сейчас остались лишь в сельской местности. Но каждый японец старается сохранить в своем жилище дух национальных традиций. Практически в любой японской квартире, даже в самом современном и «европейском» многоквартирном доме, есть хотя бы одна комната в традиционном стиле. И это не дань моде, а нечто естественное и логичное, без чего японец не может представить свой дом.

Стиль минимализма преобладает и в европеизированном японском жилье – он как нельзя лучше соответствует условиям дефицита и дороговизны квадратных метров, перегруженной стрессами жизни мегаполисов. Отношение к своему пространству, к жилой территории в перенаселенной Японии трепетное, ведь из семи тысяч островов под японским флагом лишь 25 % земли пригодно для проживания.

Японский дизайн интерьеров за многие века не утратил актуальности, и это подтверждается его популярностью во всем мире. Из Японии пришла мода на перепланировки квартир с расширением зоны отдыха за счет сноса ненужных стен и дверей, тенденция условного разделения пространства ширмами, этажерками, рисунком пола или рельефом потолка.

После эры ДСП, пластика и ядовитых красителей мир вернулся к целебным свойствам дышащего дерева, теплу натуральных материалов и естественным цветам – к тому, от чего никогда не уходили японские традиции обустройства дома. Главное в японском интерьере (как классическом, так и в современном) – это компактность, удобство и экологическая чистота. Передвижные стены, строгий декор, загадочные икебаны – во всем этом есть непостижимое для современного потребительского сознания –  стремление сделать простое многофункциональны и при этом еще более простым. Такой минимализм материального мира, оставляющий пространство для созерцания, размышления, любования духовным.

По большому счету, для японца не существует деления его существования на внутренний и внешний мир. Есть единое целое, неделимое ни стенами, ни понятиями. Дом для японца – часть природы, ее продолжение, поэтому он должен иметь схожую с природой энергетику и ауру. И это обеспечит естественную гармонию жизни его обитателей.

                                                 Живопись

В середине XVII века в Японии сложилось уникальное художественное явление, которое вошло в историю под именем укиё-э. Приме​чательно, что само слово «укиё» имело более раннее происхождение и было заимствовано из буддистской философии. В буквальном переводе «мир скорби», оно обозначало иллюзорность бытия, быстротечность и эфемерность человеческой жизни, мир как «обитель горести», где удел человека – только страдания, болезни и смерть, а сам он не более реален, чем мир грез, представая лишь видимым отраже​нием непостижимого Абсолюта. Впоследствии термин прошел определенную эволюцию и, начиная с XVII века, наполнился новым смыслом, воспринимая непостоянство бытия не как источник скорби, а как призыв к наслаждениям и удовольствиям, которые преподносит этот пере​менчивый мир. Вот как объяснял эту весьма показательную метаморфозу Асаи Реи в своей книге «Укиё моногатари» («Рассказы изменчивого мира»), написанной в 1661 году: «В прошлом слово укиё использовалось для обозначения бренной жизни, в которой все свершается вопреки надеждам человека; теперь же оно приобрело значение «изменчивый» вместо «бренный» и само понятие укиё стало обозначать манящие из​вивы судьбы человека в ту счастливую пору, когда он живет мгновеньем, весело покачиваясь на волнах неведомого, точно тыква на воде».

       «Укиё» стало обозначать современный мир, мир земных радостей, единственно реальный мир земной любви и наслаждений, а далее просто «современный» и даже «модный». Отсюда слово «укиё» стало определять многие понятия. Появились и укиё-дзоси – современный роман, так называемая «литература действительности», и укиё-сугата – модный, современный облик, и укиёкомон - модный узор на платье, и укиё-э – «кар​тинки изменчивого мира», ксилографии,

которые печатали с деревянных досок, подготовленных по оригинальным эскизам художников. Какова же история возникновения и развития искусства укиё-э?  

        С 1600 года, после падения осакского замка и поражения войск военного диктатора Тоётоми Хидэёси, в истории Японии наступил новый период, получивший название эпохи Эдо. Этот период, длившийся до середины XIX века, характеризовался глубокими изменениями, про​исходившими в социально-экономическом и культурном развитии страны. 

Эпоха Эдо (или Токугава) была временем позднего феодализма, периодом сильной абсолютистской империи. После ожесточенных меж​доусобных войн Япония стала единым централизованным государством, и в стране наступил долгожданный мир.

Вместе с тем в эти годы неотвратимо нарастал внутренний кризис феодальной системы: усиление налогообложения, обнищание и разорение мелких феодалов и крестьян, и как следствие, многочисленные народные волнения. Приняв во внимание судьбу предшествующих правящих домов и для того, чтобы противостоять процессу разложения феодализма, новый сегун постарался сделать свою власть чрезвычайно прочной, каждый аспект политической и социальной жизни находился под строгим контролем правительства. Одним из первых шагов новой политики стала полная изоляция Японии от внешнего мира. В 1637 году все морские порты были закрыты для иностранных судов, а японцам под стра​хом смертной казни запрещалось покидать страну. Христианство, проникшее в Японию в XVI веке, объявлялось вне закона, а официальной философией государства стало конфуцианство, с его вечным догматом «уважения старших». Все иностранные миссионеры и купцы были выдворены за пределы Японии. Исключение составили только китайцы и голландцы, которым разрешалось проживать и вести торговлю на небольшом островке Десима близ порта Нагасаки. Это поселение более столетия являлось для японцев единственным источником сведений о внешнем мире.

Однако такая политика правительства не смогла разрешить растущих противоречий и приостановить ход закономерного процесса развития общества. Несмотря на изоляцию от внешнего мира, в стране неизбежно расширялся внутренний рынок, развивались средства сообщения, расширялись старые и строились новые города.

Главные отличительные особенности этой эпохи, оказавшие решающее воздействие на идеологию и культуру, были обусловлены бурным ростом городов и формированием третьего сословия, его возросшим значением в общественной и культурной жизни страны, с одной стороны, и устойчивостью феодальных традиций, их искусственной консервацией, с другой стороны.

Политическим и культурным центром страны стал Эдо (современный Токио). Быстрорастущее население новой столицы вскоре превысило по численности население Киото и Осака. К середине XVIII века здесь проживало более 1 миллиона человек. Рост городов, подобных Эдо и Осака, обусловил формирование класса тёнин (третьего сословия) – купцов, ростовщиков, людей с практическим складом ума, которые, хотя и находились на более низкой ступени социальной лестницы по сравнению с феодалами, сосредоточив в своих руках огромные капи​талы, успешно осуществляли контроль над экономической жизнью страны. При этом купечество официально считалось низшим из четырех сословий японского общества и не имело возможности  в свободной социальной  деятельности. Пришедшее к власти сословие си – самураи –  диктовало стране свои привязанности во всем: в образе жизни, религиозных учениях, в изобразительном искусстве. Пытаясь утвердить свое превосходство над богатеющей буржуазией, сегун выпустил множество законов с предписанными нормами поведения в еде, одежде, передвижении, архитектуре и во многом другом, любые отклонения от которых преследовались самым жесточайшим образом. Фактически, под запрет попадало все, в чем не нуждалось правительство. Само же воинское сословие продолжало сохранять привязанность к устойчивым традициям в быту и строгим дзэнским проявлениям в культуре, идущими из предшествующего периода Момояма, когда излюбленным жанром художников был горный ландшафт, изображение птиц и цветов. В то время как купцы и ремесленники видели в искусстве возможность выхода из жестко регламентированных рамок, в которые была втиснута вся социальная жизнь. Земная жизнь с ее «простыми» радостями становилась все более ценной для горожан, а в ней наиболее привлекательными - разнообразные удовольствия. У тёнина оставалось лишь несколько от​душин, позволявших тратить на них капиталы, чтобы хоть чуть-чуть украсить свою жизнь: это были посещения театра Кабуки, соревнований борцов-сумоистов, а также визиты в «зеленые» или «веселые кварталы», как в то время именовались огражденные заборами целые районы публичных домов. Эта тематика нашла свое отражение в нарождавшемся искусстве третьего сословия. Не в феодальных замках и буддийских монастырях, которые были ранее единственными центрами культуры, а именно в среде торгово-ремесленного населения страны создавалась новая идеология и мораль, формировалось новое понимание прекрасного. Ломались старые устои и традиции. Духовный мир человека, его переживания стали теперь источником художественного вдохновения. Полнокровное изображение жизни города во всем многообразии типов и    характеров – основная черта литературы и искусства этой эпохи.

Поэзия была отмечена появлением хайку, короткого стихотворения, очень популярного у широких масс. Лучшие черты этой поэзии вобрало в себя творчество Маиуо Басе (1644-1694). В литературе появился новый прозаический жанр - укиё-дзоси («повести из нашей жизни»). Ярким представителем этого направления стал писатель Ихара Сайкаку (1642 -1693). Он впервые в японской литературе дал широкую панораму города эпохи Эдо. В этот период зародились в недрах городской массы и новые формы театрального искусства –  кукольный театр Бунраку и драматический Кабуки.

Новые явления наблюдались и в изобразительном искусстве. Именно тогда вошла в моду жанровая ксилогравюра укиё-э – «картины быстротекущей жизни», принесшая в дальнейшем заслуженную славу японской культуре.

Это художественное явление, сложившееся в XVII веке, среди третьего сословия и отражавшее его идеологию, взгляды и вкусы, было тесно связано с предшествующей историей японского искусства. Подводя итог развитию изобразительного искусства позднего средневековья, эта глубоко национальная художественная система, не знающая аналогий в искусстве других стран Дальнего Востока, имела огромное значение не только для японской, но и для всей мировой культуры. Она явилась переходной ступенью к новому этапу в искусстве Японии.

Так же как и в литературе этой эпохи, в изобразительном искусстве наблюдалось формирование новых жанров. Художников привлекала жизнь города, та поэзия будней, которая не могла волновать мастеров предыдущих эпох.

Традиционные жанры японской живописи –  пейзаж, цветы и птицы нашли новое осмысление. Это уже не отвлеченные образы в китайском стиле, а конкретные изображения родной природы, ее красоты и величия.

Искусство укиё-э упорно завоевывала свое место в художественной культуре эпохи. Мастера этой школы открыли для себя не только новые темы, сюжеты и героев своих произведений, они обратились к новой технике –  ксилографии, которая давала широкие возможности для воплощения их творческих замыслов, для создания подлинно демократического искусства, доступного и понятного горожанам. И хотя техника печати с деревянных досок была известна в Японии с глубокой древности и применялась для печатания буддистских текстов, лишь в XVII столетии гравюра на дереве поднялась до высот подлинного искусства. Возникнув одновременно с новыми направлениями в литературе, параллельно развивая свои художественные принципы, ксилография появилась как иллюстрация. Она получила свое широкое применение в связи с бурным развитием книгопечатания. Иллюстрированные книги, альбомы с гравюрами и станковые листы - вот три основных вида гравюры укиё-э, существовавших в течение двух столетий их эволюции. Демократический характер гравюры заключался не только в ее содержании, дешевизне и доступности, - в ней наиболее тесно соприкоснулись понятия утилитарного и прекрасного. В технике ксилографии печатались книги с иллюстрациями, поздравительные открытки (суримоно), календари, журналы с образцами модных тканей и причесок, афиши театральных представлений Кабуки, рекламы чайных домов. Гравюрами украшали веера, столбы и раздвижные стены домов. Они быстро полюбились широким массам горожан и почти два столетия были самым популярным и значительным видом японского изобразительного искусства.

Искусство укиё-э прошло сложный путь развития. Выделяя стилистические особенности гравюры, круг тем и сюжетов, которые она охва​тывала, а также технику печати, можно наметить три основных периода. Ранний период –  с середины XVII до половины XVIII века, период классики – вторая половина XVIII века и заключительный этап, завершающий эволюцию укиё-э –  первая половина XIX века.

Отцом японской гравюры обычно считают Хисикава Моронобу (1618-1694), хотя некоторые исследователи называют прародителем этого жанра другого художника, Матабэй Иваса (1578-1650), который первый обратился к изображению сиен из современной жизни и стал показывать разнообразие человеческих чувств и отношений. Однако Моронобу первым начал подписывать свои работы, то есть относиться к ним как к произведениям высокого искусства, объявил себя мастером ямато-э и имел огромный успех на этой ниве. Работая в начальный период расцвета городской культуры, в период Гэнроку (1688-1704), художник подарил своему народу доступную и дешевую гравюру, заменившую горожанам дорогостоящую живопись. Его первой известной работой стала серия иллюстраций к поэтическому сборнику «Букэ хякунин иссю», изданному в 1672 году в Эдо, ставшим к концу XVII века главным центром производства гравюр. Всего же Моронобу стал автором иллюстраций более чем к 150 книжным изданиям. Моронобу основал школу Хисикава, ставшую одной из основных школ укиё-э. У него было много учеников и последователей, наиболее талантливый и известный среди которых был его современник Сугимура Дзихэй (годы творчества 1681-1698). Этот художник творил в очень похожей на учителя манере, и долгое время его работы приписывались Моронобу. Также Дзихэй считается создателем станковой гравюры (итимай-э, что переводится как «отпечаток на одном листе»), т.е. гравюры, напечатанной на отдельном листе.

Искусство Хисикава Моронобу и его младших современников Тории Киёнобу (1664-1729) и Кайгэиудо Андо (1671-1743) определили стиль ранней гравюры укиё-э. Оба этих художника, не принадлежавшие к числу учеников Моронобу, но являвшиеся его ярыми последователями, стали основателями собственных школ укиё-э, развивавших два ведущих жанра этого направления - бидзин-га (изображения красавиц) и якуся-э (театральная гравюра).

Как известно, первые ксилографии были черно-белыми, монохромными, выполненными в технике сумидзури. После 1673 года их стали раскрашивать от руки суриком (краской тан), откуда и появилось название «тан-э». Позже, уже в XVIII веке  ввели технику двухцветной    печати (бэни-э), при которой обязательно применялись розовая и зеленая краски. Авторство этого изобретения принадлежало Окумура Масанобу (1686-1764). Революцию в укиё-э произвел выдающийся мастер Судзуки Харунобу (1725-1770), в 1764 году впервые применивший технику полихромной цветной печати, названной нисики-э («парчовые картинки»), или Эдо-э (эдоские картинки).

Около 1770 года новый взлет пережил жанр якуся-э: выступившие новаторами Каиукава Сюнсё (1726-1793) и Иппииусай Бунте (годы творче​ства 1765-1795) впервые стали изображать актеров как конкретных личностей, исполняющих конкретные роли, добиваясь портретного сходства с самим актером, в то время как на более ранних гравюрах отличить изображенных на них актеров можно было только по их личным гербам на одежде. Каиукава Сюнсё стал основателем художественной династии Каиукава. Самым известным его учеником был великий мастер укиё-э Каиусика Хокусай (1760-1849). Воспеванием женской красоты прославились такие художники, как Исода Корюсай (годы творчества 1765-1788) и Китао Сигэмаса (1739-1820), избравшие прекрасных обитательниц веселых кварталов, занятых повседневными бытовыми заботами.

Конец XVIII -  начала XIX веков считается «золотым веком» укиё-э. В эти годы творили такие мастера, как Тории Киёнага (1752-1815), Китагава Утамаро (1753-1806), Тосюсай Сяраку (годы творчества 1794-1795), Тёбунсай Эйси (1756-1815), Кубо Сюнман (1757-1820) и другие, принесшие японской гравюре большую популярность и всеобщее признание. В это же время дебютировал Утагава Тоёкуни (1769-1801), ведущий мастер укиё-э первой четверти XIX века. Первое тридцатилетие XIX в. стало эпохой наиболее массового распространения укиё-э, в это время в Японии – не только в Эдо, но и во многих других городах (Киото, Осака, Нагоя) –  работали сотни художников, создававших десятки тысяч гравюр. Одной из любимых тем укиё-э становится пейзаж, непревзойденным мастером которого считается Каиусика Хокусай. Такие серии гравюр, как «36 видов Фудзи» и пятнадиатитомный труд «Хокусай манга», принесли ему мировую славу. Хокусай создал индивидуальную и неповторимую манеру, творчески вобрав самые разные стили: в его работах можно найти и отголоски классического китайского пейзажа, и влияние традиционных японских школ Тоса и Кано, и приемы художественно-декоративной школы Римпа,  и знание основ западноевропейской живописи.
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В начале XIX века ведущей школой укиё-э стала школа Утагава. Примерно половина всех сохранившихся к настоящему времени гравюр были созданы представителями этой художественной династии. Основателем школы Утагава считается Утагава Тоёхару (1735-1845), живший в Эдо, в районе Утагава. Тоёхару прославился своими пейзажами уки-э («перспективные картины»). Его двумя наиболее известными учениками были Утагава Тоёхиро (1773-1830) и Утагава Тоёкуни (1769-1825), враждовавшие друг с другом. Учениками Тоёкуни были такие блестящие и одаренные художники, как Утагава Кунимаса (1773-1810), Утагава Кунисада (1798-1861), создавший более 20 тысйч гравюр, и Утагава Куниёси (1798-1861). Несколько отдельно стоит еще один представитель школы Утагава Андо Хиросигэ (1797-1858), второй великий мастер японского пейзажа, создавший свою собственную манеру, считающуюся наиболее близкой к традиционному японскому взгляду на свою природу и землю. Несмотря на расхожее мнение об упадке искусства укиё-э во второй половине XIX столетия, в этот период появилось несколько талантливых художников, продолживших великие традиции мастеров прошлого: Ёситоси Цукиока (1839-1892), Тиканобу Тоёхара (1838-1912), Киётика Кобаяси (1847-1915).

Следует также отметить, что в токугавской Японии укиё-э долгое время считался «низким» жанром; поэтому огромное количество работ было утеряно. Примечательно, что самим японцам взглянуть на укиё-э как на высоко художественные произведения помогли иностранцы.

В Европе японские гравюры вошли в моду, коллекционеры и любители искусства стали закупать их в большом количестве. Эстетика укиё-э оказала огромное влияние на становление импрессионизма, особенно на таких художников, как Эдгара Дэга, Клода Монэ и, в первую очередь, на Винсента Ван Гога, который просто скопировал некоторые гравюры Утагава Хиросигэ («Сливовый сад Камэйдо» и «Внезапный дождь над мостом Син-Охаси на реке Атака), а через импрессионизм и на всю европейскую живопись конца XIX - начала XX веков. 

Японская ксилография по своим художественным методам и технике исполнения в корне отличалась от европейской гравюры. Как и все виды японского изобразительного искусства, она была синтетична по своему характеру, сочетая на равных правах принципы живописи, каллиграфии, поэзии и декоративно-прикладного искусства. Но более всего гравюра соприкасалась с ремеслом, что во многом определило ее качества и особенности изготовления.

В создании гравюры укиё-э принимало участие три человека: художник, гравер и печатник. Причем, и это самое главное, роль ремес​ленников - резчика и печатника, обычно остававшихся в безвестности, – была очень велика. Рисунок, сделанный художником, чьим именем подписывалась гравюра, выполнялся тушью на очень тонкой бумаге. Затем этот лист переходил к граверу, который приклеивал его на доску лицевой стороной вниз и, прорезая бумагу, переносил рисунок на доски продольного распила, обычно из мягких пород дерева – грушевого, самшитового или вишневого, которые вырезались отдельно для каждого цвета. Помимо этого, обычно делали основной блок для контура. Гравер удалял деревянную массу при помощи различных приспособлений, подобных европейскому резцу и штихелю. Таким образом, получался рельеф с зеркальным воспроизведением рисунка, а авторский рисунок уничтожался. Иногда ради экономии материала использовались обе стороны доски. С основного блока, на который резчик непосредственно переносил рисунок, делалось необходимое количество досок для каждого цвета. Если же два цвета находились далеко друг от друга, для них резали одну доску. Затем все необходимые для печати блоки пере​ходили к печатнику, наносившему краску при помощи кистей.

Лист тонкой бумаги, положенный на окрашенный блок, приглаживали специальным приспособлением в форме диска (барэн). Печатник мог достигать различной градации цвета, тончайших его оттенков, сильнее или слабее прижимая лист барэном. В правом углу доски помещалась специальная отметка (кэнто), по которой сверяли точность совмещения при печатании с нескольких досок. Для достижения большей вы​разительности использовались различные сорта бумаги ручного производства, а ее свойства поглощать красители и фактура также служили целям общего художественного замысла. Иногда структура дерева отпечатывалась на бумаге, и этот интересный эффект использовался некоторыми графиками-пейзажистами.

Сухие красители минерального и растительного происхождения смешивали с рисовой пастой, которая закрепляла их, придавая им благо​родную приглушенность тонов и блеск поверхности. В начале XIX века в Японию из Европы завезли анилиновые красители, которые нашли самое широкое применение при производстве гравюры, при этом значительно снизив художественный уровень работ.

Фоном гравюры обычно служил естественный цвет бумаги, но иногда специальный блок резался для цветного фона, который был обычно ярко-желтого или серебристо-серого цвета. Иногда применялась металлическая или слюдяная пыль, для суримоно (поздравительные открытки к праздникам) – серебряный, перламутровый или золотой порошок. Для передачи фактуры тканей или других декоративных эффектов при​менялось слоеное тиснение, для чего резалась специальная доска, а барэн выдавливал рельеф на нужном участке листа. Контурная доска печаталась обычно черным цветом, но иногда некоторые художники делали контур цветным.

Такой коллективный метод давал возможность каждому мастеру, участвующему в процессе изготовления, достичь высот мастерства. Это обусловило целостность стиля и высокие художественные достоинства японской ксилографии.

Сюжет изображений в цветной японской ксилографии является очень важным вопросом для изучения и понимания этого искусства. В центре внимания художников укиё-э было несколько тем и направлений: прекрасные дамы, как правило, куртизанки и гейши (жанр бидзин-га), актеры театра кабуки и сиены из театральных постановок (жанр якуся-э), сцены любования прекрасными природными явлениями, праздники и фейерверки, «цветы и птицы» (катё-га), а также знаменитые виды при​родных ландшафтов, благодаря их живописной красоте ставшие излюбленными местами паломничества.

Пожалуй, не было ни одного художника в укиё-э, который бы не обращался к жанру бидзин-га. Важнейшее место в галерее женских образов занимали куртизанки из «веселых кварталов» Эдо, Киото и Осака. Самым известным среди них был квартал развлечений Ёсивара в столичном Эдо. Кварталы развлечений, возникшие в Японии в XVII веке, были не просто центрами, где горожанин мог предаваться чувственным наслаждениям. Их обитательницы, гордые и величественные таю или куртизанки более низкого ранга дзёро, были самыми образованными женщинами своего времени. Являясь идеалом красоты, они определяли моды на прически, кимоно, веера и другие аксессуары их обольстительной женственности. Прекрасно зная литературу и поэзию, владея искусством стихосложения, пения и танца, они пользовались необыкновенной популярностью, им посвящались стихи, на них приходили просто любоваться. Знаменитые художники эпохи Эдо часто бывали в этих кварталах во время конкурсов красоты и многочисленных праздников, которые устраивались здесь. Огромное внимание графики уделяли изображению гейш, певиц и танцовщиц, служанок чайных домов. После многочисленных ограничений, введенных правительством в области гравюры, мастера, работавшие в жанре бидзин-га, находят своеобразный выход. Женщины принимают обличие героев национальной истории и легенд, аристо​кратов, воинов, знаменитых поэтов, богов доброй судьбы. 
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Другой чрезвычайно популярной темой был театр. Прославленные актеры были идолами публики, а их портреты продавались тысячами экземпляров. Популярных актеров изображали в гриме наиболее удачно сыгранной роли. Широко были распространены гравюры, представляющие сиены из известных пьес. В них большое внимание уделялось воспроизведению костюмов, декораций и театрального реквизита. В технике ксилографии выпускались афиши и театральные про​граммы. В них был помещен перечень актеров, занятых в спектакле, исполненный декоративным каллиграфическим шрифтом.

По мере развития направления укиё-э рамки отражаемого им среза бытия все время расширялись: появилось много гравюр укиё-э, иллю​стрировавших известные литературные произведения, особенно «Исэ-моногатари» и «Гэндзи-моногатари», а также многочисленные военные хроники, «гунки» («Хэйкэ моногатари», «Тайхэйки» и др.), в конце концов, ко времени расцвета жанра он охватил буквально все аспекты по​вседневной жизни всех слоев японского общества. Темой укиё-э стали также исторические сюжеты: изображения знаменитых самураев (жанр муся-э), особенно эпохи Сэнгоку Дзидай, батальные сцены, сцены кровопролития, изображенные очень на​туралистично, пожары и борьба с огнем, а также мир признаков и демонов, 

фантастические гротески и т. д. Необходимо несколько слов сказать о таком термине как моно-но аварэ – «единочувствие», «чувство в вещах, или соощущение вещей и явлений». Это означало очарование вещами, часто неодушевленными, возведенное в принцип эстетической традиции. Отсюда проистекает и японское «любование» каким-нибудь явлением. Многие гравюры были посвящены восходу и закату солнца, определенному часу дня, празд​никам любования луной и цветами вишни и сливы, ирисовым садам в цвету, холмам, покрытым снегом, летним вечерам в пригороде Эдо, рекам, по которым плывут зажженные фонарики в праздник Бон и, конечно же, одному из главных символов японской культуры - священной горе Фудзи.

В XIX веке получил широкое распространение пейзажные композиции. Наиболее полно и ярко раскрыли свой талант в этом жанре великие мастера укиё-э Андо хиросигэ и Каиусика Хокусай. Их творчество, ознаменовавшее целую эпоху в развитии японского искусства, логически завершило двухсотлетний путь развития гравюры укиё-э с середины XVII до первой половины XIX века.

        Гравюра укиё-э явилась тем переходным мостиком, который помогает глубже проникнуть в японское изобразительное искусство. Ярко от​ражая целую эпоху в жизни старой Японии, быт простых людей, их развлечения, вкусы и занятия, гравюра укиё-э стала уникальным явлением в мировом искусстве.

                                                           Икебана

Легенда о рождении икебаны проста и совершенна, как хайку. Однажды буддийские монахи собрали ветки и листья, сорванные грозой, и поднесли их к ногам статуи Будды со словами: "Будь милостив ко всем. Помоги оживить то, что сломала гроза". По-видимому, Будда благосклонно принял это подношение-просьбу, поскольку оно перешло в обычай.

Икебана переводится как "вторая жизнь цветов", или "воскрешение растений", и учит "искусству умирания". Для японского понятия "икебана" в зарубежных языках до сих пор не найдено точного перевода. Принятое на Западе выражение "аранжировка цветов", так же как и русский термин "искусство составления букетов", не раскрывают сути икебана как одного из видов искусств. Иногда иероглифы ике-бана дословно переводят как "живые цветы" или как "цветы, которые живут". Но и это определение нельзя назвать исчерпывающим. Ибо первый слог "ике" не только означает "жить", но и является формой глагола "икасу", который значит "оживлять", "выявлять" и противоположен по смыслу глаголу "подавлять". Поэтому выражение "икебана" можно перевести как "помочь цветам проявить себя".



         Есть притча, которую рассказывают каждому японцу на первом же занятии икебана, приучая его к тому, что выразительность скупа. Она - о мастере чайной церемонии Рикю (XVI век), сад которого славился на всю Японию цветами повилики. Взглянуть на них решил даже сам сёгун Хидэёси. Придя, однако, в назначенное утро в сад, он с удивлением обнаружил, что все цветы срезаны. Уже начавший гневаться, повелитель вошел в комнату для чайной церемонии и тут увидел икебана из одного-единственного стебля повилики. Рикю принес в жертву все цветы своего сада, чтобы подчеркнуть их красоту в одном, самом лучшем.

Мастер Сэнно Рикю однажды поместил пионы в сосуд, сделанный из бамбука. При изготовлении этой вазы бамбук треснул, из трещины медленно капала вода. В ответ на недоуменные вопросы учеников, ошеломленных красотой икебаны и не знающих, можно ли признать ее совершенной, поскольку сосуд в ней надтреснут, Сэнно Рикю ответил: "И моя жизнь тоже дала трещину". Эта ваза впоследствии стала одним из национальных сокровищ Японии. А вообще высшей ступенью в икебане можно считать полное "недеяние", невозможность что-либо изменить в природе: пришел, увидел, отошел.

История икебаны.

 

Конструктивно основу первых икебан составляли две ветки, символизирующие свет и тьму, противостояние неба и земли. Затем был добавлен и третий элемент, символизирующий человека.

Корни японского искусства аранжировки цветов уходят в VI век, когда в Японию пришел буддизм, принесший с собой ритуал возложения цветов на алтарь в честь Будды. Именно тогда в буддийских храмах, которые в последующие столетия возникли во всех областях Японии, по обеим сторонам алтаря стали появляться необычные букеты. Огромные негнущиеся ветки, гармонирующие с величественной обстановкой храма, возвышались над узорчатыми бронзовыми сосудами, которые наряду с остальным украшением храмов привозили из Китая. Кончики ветвей, а также цветы устремлялись в небо, как бы взывая к богам. Первые композиции икебана появились в храмах и были достаточно крупными, мощными, достигавшими высоты 1,5 м и даже больше. Позднее они получили название рикка или татибана –  "стоящие цветы». Для создания этих композиций применялись ветви бамбука, деревьев хвойных пород, для чего требовались большие усилия, поэтому риккой занимались мужчины. Ныне композиции рикка сохранились как хромовые, ими иногда аранжируют большие помещения.

Постепенно букеты рикка стали делать более низкими, и они продолжали быть господствующей формой аранжировки в храмах и дворцах вплоть до конца XII. Каждая ветвь и каждый цветок, входящие в рикка, были наполнены философской и религиозной символикой и носили особые названия — прямая ветвь, поддерживающая, скрытая, ниспадающая, принимающая тяжесть, плавающая и др. 

Составители рикка стремились олицетворить в букетах священную гору буддизма Сюмисэн. В связи с этим в качестве основы они использовали сосновые ветки. В центре вазы всегда устанавливалась сосна высотою в 1,5 м. Кроме сосны брали кедр, кипарис и бамбук. Особое место отводилось также белым хризантемам. К XV веку цветочные композиции распространились и развились настолько, что стали уделом не только императорского двора и знати, но и популярны в народе. Это положило начало закреплению требований к композиции и форме, которые были записаны старейшим Sendensho (1443-1536). В XV веке, во время сёгуната Асикага (1338-1573) появилась новая форма аранжировки. В этот период в национальных японских домиках была введена токонома. Сюда стали ставить букеты более простых композиций

В течение периода Момояма (1560-1600) было построено множество замков, которые были украшены композициями в стиле рикка – он считался наиболее подходящим. Вообще период Момояма славился своей вычурной обстановкой, которой противопоставлялась скромность и непритязательность обстановки чайных домиков и проводимых в них церемониях, завоёвывающих всё большую популярность.

К 1600 году религиозное значение икебаны уменьшилось, а цветочные композиции стали выполнять исключительно декоративную функцию. В то время  в обиход японцев начали входить чайные церемонии, именно тогда и сложилась новая форма аранжировки – нагэирэ (цветы, брошенные в воду). Композиции в этом стиле казались небрежно поставленными или даже вброшенными в корзинку. Этот метод аранжировки называют натуралистическим, поскольку согласно правилам цветы расставляются в вазе в "естественном виде". Считается, что стебельки каждого цветка должны стоять самостоятельно, ничто не должно заслонять их. Но допускается подрезание листьев, стеблей и даже цветов.

Необычайно простотой отличаются композиции стиля тябана (икебана одного цветка), появившиеся в 16 веке. Для них требуется всего 1-2 цветка и лист. Такие композиции сопровождали чайную церемонию. Тябана развивалась из стиля нагэире, не имеющего определённых правил. Как нечто среднее между нагэире и рикка в начале 18 века появился стиль сейка, который сочетал в себе простоту нагэире и благородство рикке.

 После революции Мэйдзи, когда Япония прервала свою вековую изоляцию, в 1889 году искусство икебаны стала обязательным для женского образования.

В 1897 году появляется совершенно новый стиль морибана («сложный вверх» )- композиции из растений в плоских вазах, удерживаемые с помощью специальных наколок. Интересно, что большинство европейцев считает именно  морибану типично японским стилем.

Стили нагэирэ и морибана.

Эти стили наиболее доступны для начинающих и не требуют такой глубокой теоретической и практической подготовки. Условно нагэирэ — это композиции в высоких вазах, а морибана — в низких, причем материал ваз может быть любым. В старину это был в основном бамбук с отверстиями для крепления, а также изумительные по своей изысканной простоте керамические сосуды. В чисто японских композициях цвет сосуда для выбора цветов композиции даже более важен, чем сочетание цветов друг с другом. Икебана не использует хрустальные вазы, крайне редко стеклянные. Ваза часто дополняется подставкой или глубоким подносом.

Между созданием композиций в высоких и низких сосудах нет принципиальной разницы, но при этом используют разные способы крепления веток. Для установки композиции в глубокой вазе создают самодельные конструкции из обрезков или (как это допускаются теперь) используют мотки проволоки. Для фиксации растений в низких сосудах используют специальные металлические наколки — кензаны, или тяжелые держатели с открытыми отверстиями. Для составления букетов морибана используется кензан.  Композиции морибана по желанию можно дополнить камнями, причудливыми кусками дерева, создающими впечатление маленького кусочка природы. Мастера икебаны нередко сами делают сосуды для композиций.

Отдельный семантический ряд в искусстве икебаны образуют геометрические символы. Линейно графическая и объемно-пространственная структуры икебаны — едва ли не самая главная ее часть. Важнейшей геометрической формой в ней является треугольник, который претворяется в ее композициях во всех вариантах. Треугольник символизирует в икебане плодоносящие силы матери-Земли, священную гору Сумеру; триаду Небо, Земля, Человек, рождение — жизнь — смерть, тело — ум — душу. Именно поэтому основу композиций составляют  три линии, символизирующие Небо, Человека и Землю. Главная линия - это стебель, обозначающий Небо, часто называемый первичным, или син, длина которого в полтора-два раза больше сложенных вместе высоты и диаметра вазы. Именно этот стебель образует основу букета, поэтому он должен быть достаточно прочным. Рядом с ним помещается второй стебель - символ Человека, называемый соэ. Он помещается таким образом, чтобы создать впечатление роста в сторону. Соэ должен быть равен примерно двум третям высоты син. Третий стебель – тай символизирующий Землю, самый короткий. Его помещают спереди или немного сдвигают в сторону, противоположную той, куда наклоняются два первых. Этот стебель составляет две трети высоты соэ. Все стебли закрепляются в кензане так, чтобы производить впечатление кроны единого ствола. 

К букету можно добавлять различную зелень, стебли трав, однако позиция основных трех стеблей неизменно сохраняется.

И морибана и нагэирэ могут быть прямостоячие, наклонные и свисающие, к этим основным стилям в некоторых школах добавляют каскадный и контрастный, а также другие.

Для прямостоячей композиции син отклоняется от центра не более чем на 30  в любую сторону. Другие ветки должны зрительно гармонировать с Син. Вершины веток обычно образуют равносторонний треугольник, но могут быть и другие геометрические фигуры.

В наклонном стиле син отклоняют от вертикали примерно на 45 , в пределах от 30 до 45, остальные элементы отклоняются так, чтобы композиция была соответствующей. В свисающем виде Син имеет угол наклона 90  и более, так что почти падает вниз.

Готовая композиция должна иметь высоту, ширину и глубину. В качестве син и соэ обычно используют ветви каких-либо деревьев и кустарников, а в качестве Тай (Хикаэ) обычно цветок, но это не является строгим правилом. Тай придает акцент всей композиции, подобно тому, как человек увеличивает красоту неодушевленной природы. Особо умелые мастера в качестве син и Соэ используют два ответвления одной ветви соответствующей длины.

К трем главным элементам прилагаются дополнительные (дзюси). В современных нестрогих композициях их количество в основном регламентируется вкусом. Каждому главному элементу можно придать дополнительный, причем он должен быть короче основного, но направлен в ту же сторону. Они могут быть той же природы, что и основные, но может быть и наоборот: к цветам добавляют нежные веточки, а к ветвям — цветы. Несколько мелких цветов вроде незабудок создают одно цветовое пятно и считаются одним элементом. Некоторые композиции строятся на контрасте или дополнении таких цветовых пятен (метод масс).

Отправной частью для создания композиции является та, которая по замыслу создателя должна больше всего притягивать внимание зрителей: это может быть цветок, цветовое пятно, красивый крупный лист или необычно искривленная ветка, причудливый корень. Акцент всегда один, другие компоненты не должны его затмевать. Икебана всегда асимметрична, в этом ее отличие от европейских букетов, но она никогда не должна быть плоской.

Материал для композиции может быть представлен в естественном виде, но чаще его изменяют: убирают лишние веточки, обрывают бутоны. В старых школах ветви специально искривляют. Стебли и ветви очищают на 10-15 см.

Более крупные цветы располагают ближе к основанию сосуда, темные цветы также ставят внизу, но если ваза слишком темная, то темные цветы могут быть и наверху.

       Морибана, сочетая в себе оба названных стиля, образует и третий – она как бы моделирует определенный пейзаж или кусочек японской природы. В связи с этим она обильнее, чем рикка или нагэирэ, допускает применение зелени и полевых цветов. Хотя в ее аранжировках и нет тех формальных элементов, которыми отличались предшествующие стили, все же идеи дзэн-буддизма в ней достаточно очевидны.

В отличие от официально-торжественной рикка и натуралистической нагэирэ, предназначенных для исконно национальных домов, морибана подходит и к условиям европейского интерьера, так как особенностью этого стиля является установка букета в низких и плоских вазах.

Этот стиль стал настолько популярным, что к 1915 году его включило в учебный план большинство школ.

Школы икебана.

Самой древней была школа Икенобо, основатель которой культивировал стиль рикка. В этой школе, единственной ныне, сохраняют этот стиль. Но наряду с этим используют и все остальные стили, нагэирэ и морибана. В настоящее время школа Икенобо возглавляется представителем 45-го поколения семьи Икенобо.

Школа Охара основана У. Охара в 1880-х годах. Основатель школы создал стиль морибана и включал в свои аранжировки невиданные западные цветы. Школа Охара практикует стили морибана и нагеирэ. В настоящее время Охара имеет филиалы по всему миру, во главе ее стоят члены семьи Охара.

Школа Согецу была основана в 1926 году С. Тэсигахара, который происходил из семьи потомственных преподавателей школы Икенобо. Школа отвергает устоявшиеся канонизированные формы, использует для композиций камни, металл, пластик, бумагу, перья, а от растений берет не только цветы и ветви, но и корни, коряги, обрубки стволов, лозы лиан. Природный материал допустимо подкрашивать, обрабатывать вывариванием. Школа Согецу имеет свои филиалы и в России.

Другие школы икебаны не так влиятельны.

В настоящее время лидерами являются три школы – Икенобо, Охара и Согецу, но по всей Японии Министерством просвещения зарегистрировано более двух тысяч различных школ.


Икебана и её символический смысл.

Подобно средневековому тексту, икебана может быть «прочитана» и на самом глубинном философско-религиозном уровне, предстать, как образ идеального мира и быть воспринята как соединение нескольких символов, содержащих нравственный урок; она может быть и нежным любовным или дружеским посланием и вызывать восхищение своей красотой.

Растительный материал (собственно аранжировка ветвей, цветов и трав) конструируется в икебане по строгим нормам, её стилистическое своеобразие выражено наиболее ярко тем или иным соотношением основных конструктивных элементов — «ветвей». Обычно их три, но бывает и от двух до девяти. Особенности стиля икебаны находят воплощение и в характере геометрической фигуры, которую она образует, и в организации пространства, в абрисе пустот между основными конструктивными элементами.

В икебане нашли образное воплощение единство и борьба противоположностей — сил инь (тьмы) и янь (света). В искусстве икебаны области инь и янь имеют многоплановую символику: и отвлеченно космическую, когда они выступают как силы тьмы и света, и в известном смысле эротическую, так как диалог между растениями, отнесенными к мужской или женской части композиции, осознается нередко как образ любовного свидания.

Икебана можно сравнить с молитвой, но не из слов, а из знаков и символов, именно поэтому для икебана важную роль играют цвета, ведь каждый из цветов что-то символизирует.

Зеленый цвет является олицетворением весны и вместе с тем символизирует восток, ибо там рождаются день, и весна как начало года. Зеленый цвет ассоциируется с планетой Юпитер, имеющей таинственный светло- зеленый цвет.

Огонь воплощает красный цвет — цвет лета, юга и планеты Марс.

Белый цвет символизирует осень — время вызревания белоснежного риса, он соответствует первоэлементу металлу (раскаленному добела), его связывают с западом и белесым цветом Луны и сиянием планеты Венера.

Самое темное, глухое время года — зима — ассоциируется с черным цветом, с водой (с темными глубокими водами), с наименее яркой планетой Меркурий.

Символика желтого (золотого) цвета связана с концом лета, олицетворяющим животворящие силы стихии, землю. Он воплощает также идею центра и ассоциируется с планетой Сатурн.

В Японии избегают присутствия в композиции нескольких слишком ярких цветов, но это не является догмой. Есть лишь одно довольно строгое правило: в композициях для чайной церемонии тябана (икебана одного цветка) не используют желтый цвет. Избегают и одного белого, так как в Японии он считается траурным. В Европе это вполне допустимо.

Прошлое воплощают полностью распустившиеся цветы, стручки, засохшие листья, настоящее олицетворяют цветы, лишь начинающие распускаться, и свежие зеленые побеги, будущее — бутоны и набухшие почки.

В японской системе аранжировки цветов, построенной основах дзэн, особое внимание уделяется динамичности: аранжировка должна отражать развитие во времени, его течение или же связь с определенным временем года. Времена года — основная временная парадигма: весна — энергичные изгибы ветвей; лето — пышное цветение, буйная зелень; осень — редко поставленные тонкие ветви или стебли; зима — «спящая» природа. С этой точки зрения подбирается и соответствующий материал: полностью распустившиеся цветы, ручки, засохшие листья выражают прошлое, наполовину распустившиеся цветы или зеленые листья - настоящее, бутоны, набухшие почки – будущее.

Веточки бамбука, сосны и сливы часто группируют вместе, и они олицетворяют долголетие, так как все эти растения остаются зелеными и в холодную пору. Символом Японии являются цветы хризантемы. Естественно, что эти цветы — частый мотив икебаны: искусство составления композиций из хризантем продумано японскими мастерами с особой тщательностью. Философско-поэтические ассоциации, связанные с этим цветком, особенно многоплановы и глубоки. Хризантемы уподобляют одиноким вершинам с их чувством собственного достоинства и покоем, они словно благородные люди с их чувством долга. Такие растения уникальны — они возвышаются над пошлостью и воплощают сущность осени. Ветка абрикосового дерева также нередко используется в икебане, это растение выступает как символ красоты и изящества женщины: глаза японок часто сравнивают с яйцевидными зернышками абрикоса. Цветущая ветка яблони выражает пожелание мира в семье, который воцаряется благодаря добродетели жены и матери, икебана в виде натюрморта из нескольких яблок знаменует вечное согласие. Жасмин олицетворяет сладостность наслаждения жизнью, ее полноту и терпкий аромат. Это растение используется в чайной церемонии. Белизна его цветов, совершенство каждого лепестка, сильный запах очерчивают своеобразие жасмина как знака подлинного бытия и стремления насладиться им, обрести это бытие.  

Вот как говорит о значении растений в композиции Чжан Чао: "Цветы сливы делают нас возвышенными духом, орхидеи погружают нас в глубокую задумчивость, хризантемы возвращают нас к жизни природы, лотос побуждает нас отрешиться от чувственных удовольствий, вишневый цвет вселяет в нас ликование, пион пробуждает дремлющие в нас силы, банан и бамбук настраивают на поэтический лад, цветы бегонии делают нас игривыми, сосна побуждает отвратиться от мирской суеты, тунговое дерево очищает нашу душу, а ива вселяет в сердце волнение" ("Тени глубокого сна"). 

Следующие двенадцать растений, собранные в одной композиции, воплощают полноту жизни, ее ритм, олицетворяют двенадцать месяцев года: слива, персик, пион, вишня, магнолия, гранат, лотос, груша, мальва, хризантема, гортензия и мак. Четыре времени года чаще всего претворены в композициях из пионов (весна), лотосов (лето), хризантем (осень), веточек сливы (зима).

Многие сочетания растений в Японии образуют общеизвестные благопожелания: сосна и роза- долголетие; пион и бамбук- процветание и мир; хризантема и орхидея- радость; магнолия- духовная чистота.

Существенно отметить, что ряд растений никогда не включается в праздничные композиции. Таковы, например, осенние листья клена, чайные листья, цветы пурпурного цвета, японская роза, пионы, нестойкие разновидности вечнозеленых растений, которыми по традиции украшают алтарь в буддийском храме.

Букеты цветов и растений для японца – это не только украшение, но всегда что-то значимое, символическое. Букеты к Новому году и свадьбам составляются из веток сосны, листьев бамбука и цветов сливы. Если слива еще не цветет, используют хризантему и орхидею. В марте на праздник девочек букет составляется из цветов персика, репы и хризантемы, на празднике мальчиков в букете особое место занимает ирис. Все праздничные букеты исключают осенние цветы, листья клена, чайные листья, цветы пурпурного цвета, розу, пионы, нестойкие цветы и сикими (иллиций анисовый, бадьян) – разновидность вечнозеленого растения, которым по традиции украшают алтарь в буддийском храме. На помолвку или на свадьбу в букет не ставят цветы, в названии которых звучит элемент сару, означающий расставание. 
Если кто-либо, придя в гости, захочет полюбоваться букетом, он должен стать на колени в метре от токонома, слегка наклониться и, рассматривая букет снизу, медленно переводить взор к его вершине. Смотреть на букет сбоку или заглядывать внутрь вазы считается неприличным. Если хочется рассмотреть основание букета, то об этом следует спросить хозяина. Когда гость направляется к букету, хозяин и хозяйка садятся рядом с токонома, обращаясь лицом к гостю. Последний всегда высказывает восхищение, хозяева обычно с поклоном отвечают: "Нам стыдно за нашу скромную поделку".

Даже беглый обзор основных концепций аранжировки показывает, что ведущими принципами здесь выступают простота, асимметрия и кажущаяся незавершенность. Сами букеты вызывают ощущение спонтанности, самопроизвольности, непосредственности. Чтобы овладеть искусством составления таких букетов, требуются годы терпеливой имитации основных канонических приемов, которыми владеют мастера аранжировки. Хотя сведения о "пути цветов" можно было почерпнуть во многих буддийских текстах, для серьезных занятий икебаной в Японии требовалось принадлежать к роду, представители которого упражнялись в ней веками. И только избранные достигали совершенства.

 В японской культуре икебана нередко выступает как посредник в общении между людьми. Икебану дарят родным и друзьям как знак добрых пожеланий. Гостя приглашают полюбоваться икебаной, созданной для того, чтобы почтить его или выразить радость по поводу его прибытия. Икебану готовят, чтобы отметить особые празднества или просто использовать ее как объект для дружеской беседы. Правила хорошего тона в японском обществе не позволяют смотреть собеседнику прямо в глаза - это может быть сочтено как непочтительность или назойливое любопытство. Лучшим способом установления контакта и является икебана.

Икебана - порождение японского образа жизни. Этот вид искусства создан нацией, которая веками воспитывала в себе умение обращаться к природе как к неисчерпаемой сокровищнице прекрасного. Искусство икебана горячо любимо народом именно за его общедоступность. Сегодня икебану в Японии можно считать основным национальным хобби. Начинают заниматься с раннего детства и на протяжении всей жизни постигают это искусство. Наверное, поэтому японцы - очень уравновешенный народ. Сколько нужно терпения и аккуратности чтобы потихоньку поворачивать ветки так, как вам надо и при этом не сломать. А ведь мастера икебаны учатся всю жизнь. Для того, чтобы заниматься икебаной, надо иметь хороший вкус (как считают японцы, «абсолютное зрение», по аналогии с абсолютным слухом), умение видеть красоту в изгибах ветвей, слышать музыку цветов.

Театр
    КАБУКИ — один из видов традиционного театрального искусства Японии. 

Зародившись во второй половине XVI в., он прошел путь весьма длительной эволюции и к настоящему времени достиг степени классического совершенства. И хотя период его расцвета уже миновал, Кабуки пользуется широкой популярностью среди японцев даже в наше время. 

      

        Простому народу не были известны ни сакральные танцы Кагура, ни драма Но, и в течении долгого времени у театра даже не было театральных подмостков для выступлений. Однако в начале эпохи Токугава он, наконец, родился, расцвел и принёс свои плоды. Это была драма Кабуки.

Ритуальные танцы часто исполнялись для развлечения прихожан при синтоиском храме в Идзумо. Они и по сей день исполняются при синтоиских храмах в Нара и других местах. Юные девушки в тонких накидках поверх белых кимоно и алых хакама, с распущенными волосами и красиво загримированными лицами танцуют в зале храма. Из числа таких храмовых танцовщиц была и девушка по имени Идзумо-но Окуни, дочь кузнеца. В старинных хрониках говорится, что она была красавицей с волосами мягкими и длинными, как ветки ивы и обликом походила на цветок персика. “Её танцевальная манера была величественной, – отмечали хроники, – а звонкий голос поражал всех, приходивших её посмотреть”. Она была известна также своим нежным сердцем и ей в равной степени восторгались и мужчины и женщины.
Примерно на рубеже XVII века Окуни прибыла в Киото и начала исполнять некоторые из ритуальных танцев в высохшем русле реки или на шумных улицах древней столицы. Первым она исполнила “Буддийский танец возглашения”, сопровождаемый буддийскими молитвами. Её красота и прекрасные танцы принесли ей симпатии множества поклонников и покровительство феодальных князей. Юки Хидэясу, сын Токугава Иэясу и приёмный сын Тоётоми Хидэёси, был покорён её красотой и исполнительским мастерством.
Начав с раскованного неофициального развлечения киотской толпы, Окуни постепенно добавляла в репертуар романтические и светские танцы, исполнявшиеся вначале под аккомпанемент флейты, старомодных барабанов, в которые надо было ударять пальцами, и других инструментов театра Но. Со временем она приобрела популярность во всей столице, и её появление на маленькой открытой сцене привлекало многочисленных зрителей, жаждущих после долгой эпохи войн эстетических развлечений. Она умело совместила различные традиционные танцы, народные баллады, стихотворные импровизации и другие элементы в одно гармоничное целое и таким образом создала театр Кабуки (слово “Кабуки” состоит из трёх китайских иероглифов, буквально означающих “искусство пения и танца”), в котором выступали молодые танцовщицы. Принятие сямисэна также способствовало дальнейшему развитию театра Окуни. Этот инструмент своей популярностью многим обязан Рютацу, композитору, известному также своим прекрасным голосом. Пантомима возникла благодаря усилиям Нагоя Сандзабуро, который стал мужем Окуни. К новому театрализованному танцу были добавлены комические диалоги, а сама Окуни вскоре стала исполнять мужские роли. Этот новый вид представления распространился по разным провинциям и вызвал множество подражаний.
В 1603 году Кабуки Окуни окончательно оформился и принял форму театра.   В 1607 году труппа Окуни отправилась в Эдо, где точно также как в Киото и Осака, её представления вошли в моду. Во время представлений помещения всегда были переполнены, и популярность Кабуки была столь головокружительной, что самураи Эдо до безумия влюблялись в танцовщиц и устраивали поединки, дабы завоевать их симпатии. Властям это показалось уже излишним, и они решили запретить выступления труппы, хотя запрет был скорее вызван поведение эдоских кавалеров, чем деятельностью самого Кабуки.

В трёх крупнейших городах: Киото, Осака и Эдо, быстро росло число актрис, воодушевлённых примером Окуни, и исполняемые ими представления Кабуки стали излюбленным развлечением широкой публики. Но развитие театра сопровождалось пагубным влиянием актрис на общественную нравственность, и токугавское правительство издало ряд декретов, запрещающих появление актрис на сцене. В 1608 году был издан указ, разрешающий выступление Кабуки только на городских окраинах, где его тлетворное влияние менее пагубно сказывалось бы на обществе. Несколько придворных дам, которые завели романы с красивыми актёрами Кабуки, были отправлены в изгнание. Правительство часто вмешивалось в дела Кабуки. В 1626 году, когда группа актрис выступала в пригороде Эдо, театр был настолько переполнен, что возникли крупные беспорядки, и было приказано прекратить представление. Наконец, правительство третьего сёгуна Иэмицу издало в 1629 году строгий указ, запрещающий любые представления с участием женщин. Театр Онна Кабуки (женский театр Кабуки) был уничтожен. Его место занял возникший ещё в начале XVII века Вакасю Кабуки (мужской театр), в котором играли только юноши. Однако, так как театр, в котором выступали только мальчики и молодые люди, также начал считаться подрывающим моральные устои, в 1644 году правительство его запретило. После этого был издан указ, предписывавший закрыть четыре ведущих театр Эдо, равно как и кукольные театры и другие центры развлечений, поводом для которого послужил скандальный роман актёра Кабуки и жены крупного аристократа. Под давлением владельцев театров в следующем году они были открыты снова, но 1648 указ запрещал аристократам посещать театры, в 1656 - актёрам давать представления в усадьбах самураев, даже если их специально приглашают.
      Существование оннагата, мужчин, исполняющих женские роли, после запрета выступления актрис, стало совершенно необходимым и сохранилось до настоящего времени. Запрет на актрис действовал в течение почти 250 лет. За это время Кабуки довел до совершенства искусство «оннагата». Даже в середине XIX века, когда были отменены многие запреты, женщины долго не могли достичь такого же совершенства в исполнении женских ролей, как мужчины - оннагата, тратившие долгие годы на накопление опыта. Кроме того, искусство «оннагата» стало к тому времени неотъемлемой частью театра Кабуки, и, лишившись ее, Кабуки мог безвозвратно утратить свои традиционные качества. 

Другой важной особенностью Кабуки является его всеобъемлющий и собирательный характер. Он вобрал в себя все виды театрального искусства, существовавшие ранее в Японии. В числе традиционных видов, у которых Кабуки перенял элементы сценической техники и репертуар, — драма Но и  театр Кёгэн. Сегодня число японских ценителей Но значительно меньше числа поклонников Кабуки. Пьесы Кабуки, которые заимствовали свой сюжет из пьес Но или написаны под влиянием этого искусства, пользуются широкой популярностью и составляют существенную часть репертуара театра Кабуки.

В эпоху Эдо, на которую приходится основной период развития Кабуки, дистанция между классом воинов и простым народом соблюдалась более строго, чем в какое-либо другое время японской истории. Искусство Кабуки было распространено в те дни в основном среди купеческой прослойки. Эта часть населения достигла большого экономического могущества, но занимала низкое социальное положение, так как не принадлежала к классу самураев. В этих условиях Кабуки имел для них большое значение, являясь средством художественного выражения их чувств и стремлений. Поэтому основной тематикой пьес Кабуки были конфликты между человеком и феодальной системой. 

Еще одним источником, из которого Кабуки заимствовал некоторые элементы, был кукольный театр Бунраку, искусство которого развивалось почти параллельно искусству раннего Кабуки. В театре Кабуки наибольшее значение придается актеру, а не какому-либо другому аспекту спектакля, например литературным достоинствам пьесы. В начале XVII в. несколько крупных писателей, в том числе Тикамацу Мондзаэмон, которого часто называют японским Шекспиром, ушли из Кабуки, где господствовали актеры, и примкнули к кукольному театру, где их творческий гений обретал большие возможности для роста и развития. В результате был период, когда куклы затмили актеров, а кукольный театр был более популярен, чем театр Кабуки. Для того чтобы выдержать такую конкуренцию, Кабуки включил в свой репертуар почти все пьесы кукольного театра. 

Таким образом, сегодня больше половины традиционных пьес репертуара Кабуки обязаны своим происхождением Бунраку. 

До Кабуки японцы никогда не видели такого красочного, яркого, волнующего и необычного зрелища. Что касается этих качеств, ни один театр мира, пожалуй, нельзя сравнить с драмой Кабуки. 

В традиционном репертуаре Кабуки — около 300 спектаклей. В настоящее время он пополняется новыми пьесами авторов, не связанных непосредственно с Кабуки. 

В репертуаре театра несколько спектаклей под названием «Сёса-гото», или «Драматический танец», в основе которых — и почти исключительно — танцевальные движения актеров. Актеры в этой драме танцуют под аккомпанемент вокальной и инструментальной музыки. Многие пьесы имеют законченный сюжет, но есть и такие, которые представляют собой всего лишь фрагменты танцев. 

Примерами драмы-танца могут служить спектакли «Кандзинтё» («Список пожертвований для храма»), «Мусумэ Додзёдзи» («Девушка из храма Додзёдзи»), «Мигавари Дзадзэн» («Замена») и «Такацуки» («Танец деревянных башмаков»). 

С точки зрения сюжета и характера действующих лиц пьесы Кабуки можно разделить на две категории: 

1. Историческая драма (дзидай-моно). 

Эти пьесы рассказывают об исторических эпизодах или представляют подвиги воинов или вельмож. Многие из них — мрачные трагедии, несколько оживленные краткими комедийными штрихами. Их герою часто приходится приносить величайшие жертвы. Например, в «Тюсингура» — одном из знаменитых спектаклей Кабуки, сюжет которого заимствован из пьесы театра Бунраку, рассказывается известное всем предание о 47 самураях, потерявших своего господина. После многих лет терпеливого ожидания и интриг эти люди отомстили за вынужденное самопожертвование своего господина, но из-за этого и сами принуждены были покончить жизнь самоубийством; 

2. Семейная драма (сэва-моно). 

В этих пьесах обычно отражена жизнь низших классов общества. В центре внимания — человек из народа. К этой категории можно отнести пьесы «Кагоцурубэ» («Куртизанка») и «Цубосака-Дэра» («Чудо в Цубосака»). В основе семейной драмы вполне реалистический сюжет. Однако нередко в пьесы такого рода включаются сцены, где действие и инсценировка становятся нереальными, большое значение уделяется таким внешним эффектам, как ораторское искусство актеров и яркие краски, а внутреннее содержание, логическая последовательность сюжета остаются в тени. 

Красота формального стиля — один из эстетических принципов, на которых основано все искусство Кабуки, — находит наиболее яркое выражение в манере игры — самом важном аспекте Кабуки. Когда актер Кабуки готовится к роли в классической пьесе, он по старинному обычаю начинает подготовку с изучения традиционной манеры игры, доведенной до совершенства его предшественниками. Этот стиль игры, даже если первоначально он и был нацелен на реалистическое воплощение, обрел совершенно определенную форму и стал ярко символичным в процессе развития искусства Кабуки. Особый прием актеров Кабуки, известный под названием «миэ», пожалуй, больше всего гармонирует с принципом формализованной красоты. Он используется в определенные кульминационные моменты или в финале классической пьесы актером, исполняющим главную роль, который внезапно останавливается в живописной позе, устремляет пристальный взгляд в одну точку и скашивает глаза. Эта своеобразная манера игры является примером того, что Кабуки всеми средствами стремится подчеркнуть величие красоты. 

Еще одной особенностью драмы Кабуки является эффектное, захватывающее зрелище сцен спектакля. Общепризнанным среди знатоков театра является факт, что декорации, костюмы и грим Кабуки — самые экзотичные и красочные в мире. Можно сказать, что популярность Кабуки сегодня объясняется в большей степени живописностью его зрелища: зрители в этом театре могут получить полное удовлетворение, наслаждаясь удивительными по своей цветовой гамме картинами, которые разворачиваются перед их глазами на сцене, даже если сюжет пьесы не привлек их внимания. 

Музыка — неотъемлемая часть искусства Кабуки. Для сопровождения пения и действия спектакля в театре используется целый ряд музыкальных инструментов, но основным является трехструнный инструмент сямисэн. 

В историческом или жанровом спектакле с поднятием занавеса начинает звучать музыка, как бы пробуждая к жизни неподвижную до этого атмосферу сцены. Музыканты, невидимые для зрителя, находятся в левом углу сцены. Музыка становится своеобразной динамической основой пьесы: она подает «сигнал» к выходу актера, под ее аккомпанемент актеры произносят текст и движутся по сцене. В драме-танце музыканты хорошо видны зрителю, и музыка играет доминирующую роль. 

Все без исключения театры Кабуки, их здания, сцена и реквизит создаются сегодня по западноевропейскому образцу, однако они сохраняют и некоторые важные особенности традиционного театра Кабуки, в частности ханамити и мавари-бутаи. 

Ханамити, или «цветочная дорога», — это помост, соединяющий левую часть сцены с задней частью зала и проходящий по залу на уровне головы зрителя. Он предназначен для выхода и ухода актеров со сцены — в дополнение к выходам, расположенным по обеим сторонам сцены. Ханамити, однако, используется не только для прохода, но является еще и частью сцены. По пути на сцену и со сцены актеры часто разыгрывают самые важные эпизоды в спектакле. 

Мавари-бутаи, или «вращающаяся сцена», впервые была создана в Японии свыше 300 лет назад, а затем это устройство было внедрено и за границей. Оно позволяет быстро менять декорации, не нарушая последовательности действия. 

Авансцена в театре Кабуки ниже и много шире, чем в театрах Америки и Европы. Сцена представляет собой удлиненный прямоугольник, а не почти квадрат, как в других театрах. 

Занавес в театрах Кабуки сделан из красно-коричневых, черных и зеленых полос хлопковой ткани, он не поднимается, а отодвигается в сторону. 

Наиболее яркой отличительной особенностью Кабуки как театрального искусства, по сравнению с другими видами театра, является первостепенное значение роли актера. Подавляющее большинство классических пьес Кабуки было написано авторами, которые работали специально для этих театров. Авторы хорошо знали сильные и слабые стороны отдельных актеров, их склонность к тем или иным ролям и приемам, поэтому они старались создавать такие пьесы, которые помогали бы наиболее полно раскрыться таланту этих актеров. Нередко сами актеры, рассматривая пьесу лишь как средство прославиться, изменяли строки и даже целые сюжеты в соответствии со своим темпераментом. 

В конце концов, именно актеру театр Кабуки обязан своим величием. Требования, предъявляемые в театре к актеру, очень суровы. Так как в основе драматического искусства Кабуки заложен своеобразный принцип представления, каждый актер должен иметь фундаментальную подготовку. Это, в свою очередь, обязывает человека, который хочет стать актером Кабуки, тренировать себя с детства. Он должен пройти тщательную подготовку по многим видам театрального искусства. Поскольку Кабуки — вид музыкальной драмы, японские танцы и музыка — обязательная часть такой подготовки. 

Следует отметить, что техника актерской игры в театре Кабуки — не результат достижений современных актеров, а накопленный опыт, передаваемый актерами из поколения в поколение по принципу передачи наследства в семье. В настоящее время в Японии есть семьи, в которых искусством Кабуки владели представители семнадцати поколений: с одной стороны, в эпоху феодализма почитание семейных традиций было неписаным законом, с другой — сама природа искусства Кабуки, которое требует длительной подготовки и огромного опыта, нашла в семье идеальную среду для своего развития. Эта преемственность, нередко наблюдающаяся и сегодня, пожалуй, имеет большее значение, чем полагают многие, так как она в значительной мере способствовала сохранению искусства Кабуки до наших дней. 

Было время, когда актер обычно исполнял только ту роль, в которой он достиг совершенства. Это привело к тому, что актер изучал характер только одного действующего лица из всего разнообразия типов мужчин и женщин. В настоящее время такая узкая специализация актеров встречается реже. Обычно актеры исполняют разные по характеру роли. Исключение составляют только «оннагата» — исполнители женских ролей. Секрет красоты «оннагата», передаваемой ими на сцене, заключается в том, что эта красота создана не природой, а искусством мужчин, объективно наблюдающих поведение и психологию противоположного пола. 

Несмотря на то, что в эпоху феодализма актеры Кабуки пользовались широкой популярностью в народе, они занимали довольно низкое положение на социальной лестнице. В настоящее время их статус повысился настолько, что несколько выдающихся актеров избраны членами Академии художеств Японии — это самое почетное звание, которое может быть присвоено художнику. 

Во время спектакля Кабуки на сцене появляются люди, которые не входят в состав труппы театра. Чаще всего в начале спектакля, после открытия занавеса, публика видит странные фигуры в капюшонах, одетые в чёрное, которые занимают места позади актеров. Их называют «куроко» («человек в чёрном»). Они переставляют предметы на сцене при открытом занавесе и выполняют  роль суфлёров. Они не являются действующими лицами спектакля, и предполагается, что зрители их «не видят». 

История мирового театра свидетельствует о том, что, когда древнее драматическое искусство достигает совершенства, оно способно выдержать проверку временем, даже если его литературное содержание стало далеким от современности. 

Правильность этого положения подтверждает искусство Кабуки. Оно не отражает жизни современной Японии, которая подверглась интенсивному процессу европеизации. Но, несмотря на это, Кабуки пользуется широкой популярностью. Основная причина — в совершенной, выкристаллизованной форме этого театра. Таким образом, Кабуки был и, по-видимому, еще долго будет оставаться гордостью Японии и пользоваться любовью народа. 

 

Но – один из старейших японских драматических театров, зародившийся в XIV веке. Но близок к Кёгэн и включает в себя черты популярных народных и аристократических форм искусства. Стиль театра развивался чрезвычайно медленно и можно проследить его корни вплоть до китайского театра Нуо


Что же такого хорошего и интересного есть в Но? Театр Но зародился в 14-м веке и быстро стал "модным" среди самураев и высшей аристократии сёгуната Токугава. То есть, театр Но изначально был ориентирован на высшее сословие и недоступен для широких масс населения. В наши дни, конечно же, представление театра Но может посетить любой желающий, но всё равно, необходимо ощущение избранности и понимания происходящего на сцене, где малейшие нюансы наполнены глубоким и непонятным случайному зрителю смыслом.

На протяжении веков театр развился в мощную национальную традицию и наполнился эстетической полнотой музейной миниатюры. Простое, но несущее глубокий смысл, убранство сцены подчёркивает глубину чувств масок, обрамлённых во временами красочные, временами простые кимоно.   Под аккомпанемент хора, барабанов и флейт основное действующее лицо или Ситэ повествует истории из жизни смертных и духов, богов и демонов, сражений выигранных и проигранных, убийцах и Буддийских монахах архаичной Японии. Архаичный язык, на котором ведётся повествование, углубляет "великую загадку" масок.
Представление длится обычно часа три с половиной - пять и состоит из нескольких пьес, прерываемых небольшими миниатюрами из жизни простых – Кёгэн, и рафинированными танцами пьес Но – Симаи, призванными подчёркивать возвышенность главного действия.
В основном, представления театра Но даются в специальных театрах. Однако в последнее время представления на открытом воздухе – Такиги –  вновь набирает популярность среди японцев. 

Маски театра Но 

В своём большинстве, маски Но не привязаны к какой-то определённой роли, а широко используются в разных пьесах на разные роли. Маски Но, о которых часто говорят, что им не хватает индивидуальности в выражении, в сочетании с глубоко символичными движениями актёра и монотонной музыкой создают уникальную артистическую атмосферу.
Маски являются неотъемлемым атрибутом драмы. Отличительной чертой масок Но является то, что они ДЕЙСТВИТЕЛЬНО ПЕРЕДАЮТ эмоции. Чувства радости и злобы, юмора и пафоса, выражаются едва заметным изменением наклона при приложении маски к лицу, игрой света на сцене, драматическим речитативом хора – Утаи и аккомпанементом барабанов и флейт – Хаяси. На первый взгляд маски Но не передают никаких эмоций, однако, на самом деле в них заложен огромный потенциал, раскрываемый актёром на сцене.

На сегодняшний день существует около 200 масок, большинство из которых сделаны из японского кипариса. Некоторые отдельные маски (например, Окина) используются только на определённые роли и появляются на свет раз или два в год. Интересно заметить, что различные школы (направления) Но используют разные маски и кимоно на одни и те же роли.

Привлекательность театра Но состоит в том, что маски выражают "чистые" эмоции героев, без примесей и влияний собственных лиц актёров. 

Одежды актёров, как правило, богато украшена различными символами, экстравагантна для shite и куда более скромна для tsure, wakizure и aikyogen. Музыканты и хор носят формальное чёрное кимоно с пятью родовыми эмблемами и хакама, а обслуживающий персонал носит неприметные чёрные одежды.

Как правило, носит маску shite, но в некоторых случаях её может надеть и tsure, особенно в случае исполнения женских ролей. Также используются маски стариков и детей, чертей, животных или богов. Актёр Но, не носящий маску, играет роль взрослого человека в возрасте от 20 до 40 лет. Waki может маску как надевать, так и нет.

Некоторые маски, особенно для женских ролей, устроены таким образом, что могут отражать эмоции персонажа. Это зависит от угла, под которым маска на лице актёра находится по отношению к аудитории, а также разницы в освещении. Более экстравагантные маски, такие как маски богов и чудовищ, не в состоянии передать эмоции и актёрам приходится прибегать к демонстрации их посредством телодвижений 

Пьесы 

     Представление НО не ставит своей целью реалистичную передачу пространства и времени. Скудное убранство сцены (если вообще есть) и на первый взгляд однообразные движения актёров призваны пробудить воображение у аудитории. Актёр может сделать лишь несколько шагов по сцене, но из реплик и напева хора зритель должен понимать, что персонажем был проделан долгий путь. Персонажи пьесы могут находиться в двух шагах друг от друга, но они "не ощущают" присутствия пока не повернутся лицом друг к другу. 
Маски и громоздкое одеяние скрывают мимику и движения тела актёра. НО – это царство жеста. Многие жесты актёров имеют строго определённое значение, но есть и такие, которые "просто красивы" и вставлены для общей гармонии и целостности. Иногда актёр активно движется по сцене в танце, но также может и "застыть" в одной позе, и драматизм ситуации будет преподнесен с помощью реплик и ритмичного напева хора. Моменты накала чувств могут быть подчёркнуты полным отсутствием звука и движения. Но это не просто тишина, а напряжённое молчание. Такое молчание поведает искушённому зрителю больше чем множество слов. Обилие подобных условностей делает трудным приобщение к НО для новичка, но даёт богатый набор выражений актёрам и позволяет акцентировать внимание на тонких оттенках чувств, что зачастую недоступно традиционному театру. 

Источниками для пьес Но являются:

1. средневековая история взлётов и падений клана Тайра – «Сказание о доме Хэйкэ», первоначально исполняемая слепыми монахами, которые сами же и аккомпанировали себе на биве.

2. «Повесть о Гэндзи», сыгравшая значительную роль в развитии японской культуры.

3. также в качестве источников использовались китайские сказания и японская классика периодов Нара и Хэйан.

ГЕЙША

       Слово «гейша» в русском языке появилось в результате неправильной транскрипции английского написания слова «гэйся». Гэйся можно перевести как «человек искусства» или «человек, обладающий мастерством». Так или иначе, но все говорит о творческом характере этой профессии. 

Весь внешний вид гейш, по сути, является маской, которая определена им традиционным положением в обществе. Нарядные, с высокими старинными прическами (сегодня это парики), они далеки от реальной действительности и напоминают скорее красавиц со знаменитых японских гравюр XVIII–XIX вв. Однако при более близком рассмотрении красавицами их назвать трудно — невероятно толстый слой пудры превращает даже молодые, хорошенькие лица в неестественно белые маски с вычерненными по старинной моде зубами. Мало того, нередко можно встретить гейш среднего и даже почтенного возраста. Хорошему вину время прибавляет крепости и аромата, гейшам — мастерства и умудренности. 

Первоначально гейшами были мужчины – да-да! Существует несколько версий этих событий. Версия Основными центрами, где процветала культура гейш были Эдо, Киото и Осака – началось это в XVII веке, а в XIX веке наступила эра расцвета гейш, когда они в буквальном смысле правили балом. В то же время были заложены нормы поведения гейш, традиции и изучаемые ими искусства, сохранившиеся неизменными до нашего времени. Гейши-женщины выступали хозяйками вечеров, развлекая своих гостей-мужчин, ведя нить беседы, выступая с игрой на различных музыкальных инструментах или услаждая слух пением. Зачастую гейши флиртовали со своими гостями, но сохраняли при этом своё достоинство.

В Киото сохранился целый квартал — Гион, где гейши живут уже более двухсот лет. Традиционные двухэтажные дома с четкой геометрией наружных решеток сегодня, в отличие от прежних времен, выглядят загадочно скрытными. Раньше этот квартал наряду с гейшами населяло множество мастеров художественных ремесел, которые обслуживали их. Они создавали кимоно, украшения, обувь, различные аксессуары, музыкальные инструменты, веера, предметы быта. 

Гейши Киото — самые известные в стране. Они стали частью традиционной культуры, которая делает этот город столь привлекательным. Их можно увидеть на разных празднествах — они проводят чайные церемонии, дают небольшие представления и одним своим присутствием привносят аромат старины. 

Каждый год в мае со всей страны в Киото съезжаются желающие полюбоваться танцами майко — учениц гейш. Внешне они выглядят как взрослые гейши — в таких же замечательных кимоно, только концы парчовых поясов оби не завязаны, а распущены сзади. Это красивое зрелище стало одним из фестивалей национальных традиций. 

Только в Киото существует школа, где девочек с семи-восьми лет начинают обучать искусству гейш — умению петь, танцевать, гримироваться, надевать и носить кимоно, играть на сямисэне — трехструнном инструменте с длинным грифом, проводить чайную церемонию, различным развлекательным играм и, конечно, особому мастерству беседы с мужчинами. 

Каким же образом становились гейшами? Чаще всего гейшами становились девочки из бедных семей, проданные в дома гейш ( окия; владелиц называли матушками – «ока-сан»)или дочери самих гейш. Таким образом, всё своё детство будущие гейши проводили в служанках, а затем и помощницах главных гейш. 

главных гейш. Поскольку гейши в окия именовали друг друга сёстрами, то сами гейши являлись старшими, а их помощницы – младшими сёстрами (также начинающих гейш называли «майко» – «ученица»). Обучение происходило по принципу: «смотри на меня и делай как я» (метод минарай).

Будущие гейши обучались искусству пения и игры на музыкальных инструментах, искусству аранжировки цветов, умению выбирать и носить кимоно, традиционным танцам, каллиграфии и живописи, также гейши должны были уметь вести чайную церемонию (тяною). Таким образом, они получали практически всестороннее и неплохое для того времени образование, что позволяло им на равных участвовать в беседах с мужчинами, а иногда и занимать более превосходящую позицию по отношению к своим гостям.

В возрасте 11-15 лет девочки становились начинающими гейшами, проходя церемонию инициации и получая новое имя (в подавляющем большинстве случаев это было имя старшей сестры). С этого момента молодая гейша должна быть причёсана и одета соответствующим образом и тогда же старшая сестра начинает знакомить её со своими клиентами, причем, чем их больше и чем популярнее старшая сестра, тем лучше младшей – у неё есть шанс заранее подобрать себе «клиентскую базу». 

По достижении совершеннолетия гейша начинала работать по индивидуальному графику, оплата же труда была повременной с фиксированной ставкой за один час времени с клиентом. С самого начала своей карьеры гейши создавали себе репутацию, которую старались поддерживать всеми силами. Очень часто индивидуальный график предусматривал то, что гейша находила себе покровителя - «данна», с которым и проводила большую часть своего рабочего времени. Взамен того, что гейша уделяла ему время наедине, покровитель оплачивал её расходы (что было весьма нелёгким бременем – цены на одни только кимоно были заоблачными), а также способствовал её «карьерному росту», т.е. росту популярности. Гейши совершенно необязательно заводили себе покровителей, но без этой поддержки они не могли оставить окия и матушек.

Часть своих доходов гейши отдавали в счёт заведения, зачастую часть была довольно значительной, поэтому и вырваться из-под такой «опёки» было довольно затруднительно. Были случаи, когда бездетные хозяйки окия удочеряли какую-либо из своих гейш для того, чтобы передать им окия в наследство. Таким образом, они получали в своё пользование весь доход этих гейш, а сами гейши получали доступ к обширной коллекции кимоно, без которого деятельность гейш была просто невозможной, а также со временем гейша могла получить окия в наследство – то есть обе стороны были вполне довольны создавшимся союзом.

В наше время, когда в Японии действует закон об обязательном девятилетнем образовании, майко может перейти в разряд гейш только после окончания второй ступени средней школы, т. е. не ранее 15–16 лет. Из Киото молодые гейши разъезжаются по всей стране. 

Сегодня профессия гейши является такой же, как и любая другая творческая деятельность, но времени она отнимает очень много. В 1995 году гейши Киото позволили себе коллективное возмущение своими условиями работы, которые почти не оставляют им личной свободы. Этот фактор вместе с конкуренцией со стороны хостес — девушек в европейских ресторанах и барах, в чьи обязанности также входит развлечение гостей, приводит к сокращению числа гейш. В конце 1920-х гг. их было около 80 тысяч, в конце 1980-х — уже около 10 тысяч, и эта цифра уменьшается. 

Нынешние гейши — своеобразный осколок старого феодального уклада жизни. Оказавшись в совершенно иной социальной и культурной среде, они безусловно претерпели определенные изменения, но сохранили основное свое назначение — утонченно развлекать гостей. Известно, что сегодня вечер с гейшами стоит немалых денег, само их присутствие, даже весьма краткосрочное, означает высокий уровень банкета. Развлекая гостей, гейши создают для них особую атмосферу комфортности, игровой занимательности и по мере потребности интеллектуального общения. Последнее требует от гейш еще и образованности, особенно в области классической восточной литературы и поэзии. Но все-таки вряд ли стоит идеализировать мир гейш. В нем, как и в среде актеров, всегда существовали разные уровни — соответственно таланту и мастерству. 

Сегодня высшую ступень в иерархии занимают таю-сан, своего рода гейши-аристократки. Они ангажированы почти исключительно на официальные правительственные и полуофициальные приемы в чайных домах, на которых японские государственные деятели и бизнесмены решают порой весьма важные политические и экономические вопросы. 

Гейши были знаменитостями, законодательницами мод и губительницами мужских сердец. Их популярность способствовала расцвету нового жанра в живописи, а затем и в гравюре — бидзинга («картины красавиц»). Многие прославленные мастера, среди которых особо выделяется «певец женской красоты» Китагава Утамаро (1754–1806), оставили замечательные изображения, пусть идеализированные, обобщенные, но передающие тонкую женственность, изящество, обаяние своих современниц. 

И поныне у гейш существуют разные варианты взаимоотношений с мужчинами, среди которых у них могут быть и искренние привязанности, и постоянные покровители, в том числе очень влиятельные, но гейша сегодня может быть и абсолютно свободной, ибо ее заработки позволяют быть независимой. К тому же гейши часто подрабатывают как исполнительницы на радио и телевидении. 

В искажение образа гейши внесли свою лепту американские солдаты во времена Второй Мировой войны – гейшами они называли японок, отдававшихся им от безысходности и крайней нужды, собственно, эти японки также называли себя гейшами, дабы заинтересовать клиентов, но при этом таковыми не являлись.

Современная поп-культура совершенно извратила образ гейши в глазах людей Запада: появление определённых романов, посвящённых гейшам, экранизаций, появления звёзд шоу-бизнеса в образе «гейш» - всё это наложило определённый отпечаток на восприятие гейш, как представительниц восточной культуры, и отпечаток неправильный. Также следует учитывать, что авторы большинства изданных на Западе романов о гейшах и их быте не соответствует истинным событиям того времени, а является не более чем стилизацией в угоду жадной до «восточных изысков» публике. При желании узнать больше о культуре и быте обитательниц Весёлых кварталов лучше опираться на произведения классических японских авторов.

И, напоследок, гейша как профессия и как образ жизни на сегодня постепенно изживает себя, становясь не более чем приработком для хорошенькой японки. К сожалению… 

         Мои встречи с жителями Японии

             Мое знакомство с Японией всегда было заочным. Посудите сами: я жила в Подмосковье, была на Мадагаскаре, путешествовала по России, а сейчас живу в Эфиопии. Согласитесь, это ведь очень далеко от Японии! Но 8 декабря 2007 года мне наконец повезло. Я встретилась с представителями Японии прямо в Аддис-Абебе! Вместе со всей школой я участвовала в концерте на Благотворительном Дипломатическом Базаре в Посольстве Египта, где были представлены более 100 стран. Мы пели русские песни, отплясывали народные танцы. Но потом я нашла павильон Японии!
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             Мои японские произведения

             Мои оригами. Кажется, как из простой цветной бумаги могут рождаться такие интереснейшие фигурки? Только попробовав своими руками сделать что- то, можно понять, что изготовление оригами искусство действительно непростое, но чрезвычайно увлекательное!

Мои кусудымы.  Кусудамы – одни из самых древних японских изделий в технике оригами. Они представляют собой разнообразные шары, состоящие из собранных вместе бумажных цветков, розеток или бумажных деталек другой формы.  

 «Кусури» в переводе с японского – «лекарство», а «тама» - «шар». Следовательно, слово «кусудамо» можно перевести как «лекарственный шар».  При чём же тут медицина? Я полагаю, что кусудамо помогает человеку отдохнуть, отвлечься от суеты. Работа с цветной бумагой радует глаз и поднимает настроение.
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Мои икебаны. Мне очень нравиться заниматься икебаной, потому что это успокаивает и умиротворяет, а также развивает фантазию. С тех пор как я начала увлекаться этим видом искусства,  я стала ближе к природе, тем самым «понимая» растения, их жизнь.

Оценка проекта старшеклассниками нашей школы.

11 декабря, во вторник, в 17.00, в актовом зале школы состоялась общешкольная конференция учащихся, родителей и педагогов средней общеобразовательной школы при Посольстве России в Эфиопии. На повестке дня стоял один вопрос: презентация и выбор проектов для участия в конкурсе проектных и исследовательских работ учащихся общеобразовательных школ при загранучреждениях МИД РФ «Школьная планета МИД». Было представлено 26 проектов, из которых по Положению о Конкурсе разрешалось выбрать только 5. На момент конференции работа над проектами была еще не закончена, но основные идеи каждого проекта уже определились.

Выбор проектов осуществлялся на основе тайного голосования. Счетная комиссия избиралась из числа участников конференции, итоги голосования сообщались сразу после подсчета голосов, отданных за каждый проект. Представляете ли Вы мою радость, когда оказалось, что мой проект выбран для участия в конкурсе?

Завершив работу над проектом, я представила его старшеклассникам нашей школы на уроках МХК и провела опрос: не разочаровала ли Вас завершенная работа?       

            Черноносов Александр, 9 класс: «Мне понравился тот путь, с помощью которого Наташа раскрывает глубокое значение японского искусства, его игры с тончайшими нитями и потаёнными гранями человеческой души. Из её работы я смог вынести для себя многое. Как уже было сказано в этом исследовании, «Японцы иногда сравнивают свою страну со стволом бамбука, окованным сталью и обёрнутым в пластик ». Наверное, знакомство с этим проектом позволило мне хотя бы немного приблизиться к тому самому «стволу бамбука», минуя сталь и пластик. Единственное, что меня слегка огорчило, это отсутствие информации о культуре древней касты Страны Восходящего Солнца – самураев. Немногие осознают, что самураи – это не только бритвенно острые катаны и зрелищные битвы. Нет. Самураи обладали совершенно особенным мировоззрением, несвойственным и непонятным европейцу. Например, полное отсутствие боязни смерти. Для этих великих воинов славная смерть в бою была честью, а не самым ужасным и страшным событием, что могло с ними произойти. И один этот факт внушает, по крайней мере, уважение к ним. Но я уверен, что, исследуя культуру Японии, Наташа не обойдёт своим вниманием и эту увлекательнейшую тематику. Я считаю, что подобный интерес к духовной жизни разных стран и народов должен поощряться и культивироваться в современном обществе».
        Котова Дарья, 11 класс: «Влюбиться в Японию…» с этих слов начинается проект Рось Наталии, и действительно, не влюбиться в жемчужину Востока не возможно. Проект отличается лаконично и  логично подобранной информацией, богатейшим набором иллюстраций. Главным образом меня привлекает то, что в нём видны личное отношение, душа и стремление к познанию».

Делая свой проект, я узнала очень много о японском искусстве, культуре и истории. Я закончила работу над ним, но моё путешествие продолжается… Думаю, что впереди много интереснейших открытий, меня ждёт длинный и загадочный путь познания японской культуры. Это движение похоже на падение лепестка цветка сакуры на землю: вот он, лепесток –  лёгок, красив, но загадочен и, возможно, нереален…Он падает…Его полет должен закончиться, и мы увидим, как лепесток будет лежать на земле… Мы посмотрим на дерево сакуры и подумаем: « Кажется, путешествие этого лепестка бесконечно…» Решим убедиться в том, что оно всё- таки окончено, обернёмся, а лепестка нет на земле… Где же он? Он продолжает свой путь, восхитительный и таинственный… Просто лёгкий ветерок помог лепестку, он подхватил его и унёс… Так и моя дорога познания не закончена, она будет длиться ещё очень долго…
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Примером этого может служить построенный в начале VIII в.        буддистский храм Хорюдзи – самый древний сохранившийся памятник деревянного зодчества в мире. Но даже в нем присутствует японский колорит. В отличие от сильно загнутых вверх карнизов, характерных для китайской архитектуры, нисходящие линии крыш Хорюдзи так изящно загнуты, что кажутся почти горизонтальными. В дальнейшем ширина карниза была еще более увеличена. Так, при широком заимствовании китайской архитектуры акцент на горизонтальности породил самобытный и неповторимый облик японского зодчества. Уже к VIII в. комплекс зданий буддистского монастыря включал в себя семь основных построек: пагоду, главный зал, зал для проповедей, колокольню, хранилище сутр, спальный зал, обеденный зал. В храмовых комплексах внутренняя площадь прямоугольной формы была окружена крытым крышей коридором, в котором были сделаны ворота. Всю монастырскую территорию окружали внешними земляными стенами с воротами с





Пагода. VII в. Храмовый ансамбль Хорюдзи. Нара.








«Серебряный павильон» Гинкаку. 15 в. Гинкакудзи. Киото








«Золотой павильон» Кинкаку.14 в. Кинкакудзи. Киото














Сады и парки Японии ярко отражают все стороны японского национального характера, сущность которого необходимо прочувствовать. Для этого человеку надо сконцентрировать внимание, сосредоточиться и прощупать каждую цепь ассоциаций. Наблюдатель постепенно уходит от внешнего мира и погружается в атмосферу древности, созерцая окружающую обстановку. 


Формирование и становление японского сада длилось на протяжении почти полутора тысяч лет и в течение всего столь долгого срока развивалось в пейзажном 








В основном мостики изготавливаются из дерева как наиболее лёгкого и воздушного материала, но в случае, если в  саду есть каменные композиции, будет лучше сделать мостик из грубых и неотёсанных каменных плит. Деревянный же мостик придаст саду особую атмосферу, особенно, если сад имеет естественный ландшафт. Помимо естественного оформления, есть и декоративное, в частности, мосты часто окрашивают в различные цвета. Никаких особых предпочтений в этом случае нет, разве что не стоит окрашивать мост в тёмные тона. Несмотря на отсутствие чётких предписаний насчёт окраски моста, чаще всего это бывают натуральный зелёный или красный цвета. Тёмный тон – это табу, ни в коем случае нельзя придавать саду негативную окраску, так как это создаст отрицательное настроение и, как следствие, отрицательную энергетику. 
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      Мне было очень приятно познакомиться с жителями Японии. Они оказались весьма общительными и дружелюбными! Я с ними смогла поделиться своими знаниями о Японии, об искусстве страны восходящего солнца! Они были немного удивлены тому, что я из России, живу в Эфиопии, а интересуюсь Японией! 
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Цель икебана - выражать красоту природы, создавая композиции из цветов, керамики и других предметов, а также вносить гармонию в помещение, где стоит композиция, и влиять на настроение людей. Но икебана - это не только украшение, не только один из декоративных приемов. Это и средство самовыражения. Даже используя одни и те же материалы, разные люди могут вложить в них разные настроения. Подлинного мастера икебана не может удовлетворить лишь внешняя красота цветов. Он стремится заставить их заговорить на понятном людям языке.











Вид на мост Маннэнбаси в Фукагаваа ( «36 видов Фудзи»).Кацусика Хокусай





Актёр Отани Онидзи II в роли слуги Эдобэя. Сяраку Тосюсай





Три знаменитые красаицы.                  


Утомаро Китагава.





Некоторые мои японские произведения: ширма, кусудамо, икебана и оригами.
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