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Введение
Мир искусства Японии, продолжает удивлять своей таинственной красотой, и по сей день. История этой страны действительно притягивает всех исследователей и художников планеты . Поэзия, танцы, религия, искусство… все это заметно отличается от тех понятий которые мы знаем. Делая акценты на красоте природы и всего прекрасного своей страны, японцы по сути говоря произвели революцию в сложившемся творческом характере всего мира. чем же удивительна эта страна? Их искусство развивалось без воздействия западного влияния и осталось таким же девственным и чистым для нынешнего понимания прекрасного. 
В своей работе я затрону такую тему как укиё-э. Безусловно, оно повлияло на историю развития страны. Но что же это такое? Почему оно называется так? Как переводиться? И почему японцы свято почитают его? Все это я расскажу в своей работе. Также поведаю об истории развития этого искусства, о его великих деятелей и многое другое. 




Что же такое Укиё-э?
С японского укие-э переводиться как картины бренного мира. Полное определение этого понятия - направление японского живописного искусства, в основном в жанре ксилографии, но также и живописи. Слово Укие - э записывается тремя иероглифами - плыть или плавать, мир и картина. Укиё в дословном переводе означает «мир в данный момент времени». Оно изображает суетную повседневную жизнь текущего дня. Этот жанр получил широкое распространение в форме отдельных гравюр, книжной иллюстрации, а также картин. Возникло в ранний период Эдо (1600-1868) и пользовалось массовой популярностью среди горожан.


Краткая история укиё-э
Главной темой этого жанра стала жизнь кварталов публичных домов и театров Кабуки, отражаемая как на отдельных гравюрных листах, так и в виде альбомов и книжных иллюстраций. Слово укиё-э вошло в широкое употребление в первой половине периода Эдо. Расцвет искусства гравюры на дереве пришелся на период Эдо(1603-1867). В это время, Япония была отрезана от всего мира. В связи с этим японская культура развивалась сама по себе, изолированная от всех западных влияний. В Эдо ( а нынче это Токио), сёгунат осуществлял запрет на христианство. В то время страна поддерживала морские отношения только с Голландией, Кореей и Китаем. Город Эдо могло по праву гордиться своим самобытным искусством – гравюра по дереву укие – э. оно изображало  повседневную жизнь простых людей и изображавшее их культуру. Помимо развития Эдо гравюра на дереве становилась все популярнее. Это искусство пришлось по вкусу простым гражданам. Древняя столица Киото получила вызов такого вида искусства, изобилующей сценами современной жизни и выражающий новое общественное сознание Эдо. Укиё- э оставалось важнейшим жанром в течение долгого времени. Однако более известные работы так называемые « парчовые картины» созданные великими художниками пришлись на середину XVII века. Сегодня мы знаем поздние произведения укиё-э.
Этапы жизни укиё-э
Ранний период. 
До второй половины 17 в. историю раннего периода укие-э можно проследить только в жанре живописи «никухицу укие-э». Хотя первые гравюры появились в начале 1660-х гг., только в начале следующего столетия гравюра превратилась в основной вид продукции этого жанра, заслонив живопись. Цветная ксилография отсчитывает свою историю примерно с 1765, а до 1745 черно-белые оттиски раскрашивались вручную кистью.
Золотой век
Современником Сяраку Тосюсая разделившим с ним славу великих художников- граверов Золотого века, стал Утамаро Китагава.
Упадок стиля
После 1800 резко меняются вкусы и само качество гравюр. Невысокие фигуры с вздернутыми плечами и резкими чертами лица приходят на смену элегантным персонажам 1770-х и 1780-х гг. Рисунки на кимоно становятся более формальными и однотипными, а изображения актеров преувеличены и гротескны. Одной из причин изменения вкусов стала покупающая гравюры публика, которая численно выросла в несколько раз и не отличалась взыскательным вкусом. В результате большими тиражами выходили наспех изготовленные гравюры с многочисленными неточностями и ошибками в цвете.
Самые ранние образцы печатной продукции жанра укие-э — эротические сборники «сюнга» (дословно, «весенние картинки») и описания куртизанок (юдзе хебанки).
Выходившие в виде книжек и альбомов, «пособия по сексу» «сюнга» рисовали откровенные любовные сцены, правда, в них редко изображались полностью обнаженные фигуры. Всего несколько ранних таких сборников 1760-1770-х гг. сохранилось, их авторы в них не указывались. Первые художники, имена которых можно точно установить, Хисикава Моронобу и Сугимура Дзихэй, работали в этом жанре уже в конце 17 в. С этого времени все художники укие-э пробовали себя в «эротической гравюре».
Описания куртизанок – иллюстрированные брошюры с комментариями – содержали стилизованные портреты самых известных куртизанок, изображенных за своими обычными занятиями, чтением книжек или делающих прическу. Женские фигуры отличаются только позами и рисунками на кимоно. Другие близкие к ним по жанру картины т.н. «бидзин-э» («картины красавиц») изображали куртизанок высшего разряда «тайу». «Картины красавиц» были популярны на протяжении всей истории живописи укие-э, а художники школы Кайгэцудо (начало 18 в.) работали практически только в этом жанре. Большая часть самых примечательных гравюр Китагава Утамаро изображают именно этот тип стилизованных красавиц.
В конце 17 в. в годы Гэнроку (1688-1704) центр производства единичных гравюр, которые оформлялись в виде настенных свитков (какэмоно-э), переместился из района Киото-Осака в Эдо. Они выпускались издателями, называемыми «дзихон тойя» популярных иллюстрированных книжек «сярэбон», описывающих похождения героев в кварталах любви Есивара, и «кибеси» и «кусадзоси», сатирических повестей более широкого содержания.
Поворотным моментом во всей истории укие-э стало изготовление отдельных гравюрных листов, совпавших по времени с важным этапом истории театра Кабуки. Широко популярный актер Итикава Дандзюро I развил яркий и характерный стиль игры, получивший название «арагото». Успех Итикавы в Эдо был оглушителен. К этому времени популярны стали изображения актеров «якуся-э», играющих конкретные роли в спектаклях Кабуки, а художники школы Тории первыми удачно выработали художественные приемы изображения амплуа «арагото». Тории Киенобу I (1664-1729) и Тории Киемасу I (1694-1716) нашли нужное графическое решение театральной гравюры, монополизировав в Эдо изготовление раскрашенных афиш «камбан» и иллюстрированных программ спектаклей «эбандзукэ». Лучшие образцы подобной театральной гравюры, выпущенные в мастерских Тории, на которых популярные актеры показаны в своих самых характерных позах, сделаны в большом «настенном» формате «какэмоно-э». Одновременно, независимый стиль театральной гравюры возник в Осаке (т.н. «школа Осака»).
Современниками первых мастеров из школы Тории были живописцы школы Кайгэцудо. Они рисовали красавиц (бидзин-э) в характерной «застывшей» манере. Эти изображения имели огромный успех на протяжении двух первых десятилетий 18 в., оказав определенное влияние на продукцию мастеров школы Тории, и еще большее влияние на живописцев жанра укие-э, например, Миягава Тесюн, которые не занимались рисунками для гравюр. Уже с 1720-х гг. основные новации в искусстве укие-э возникали только в гравюре на дереве. Значительной фигурой и современником мастеров гравюры школы Тории был Окумура Масанобу (1686-1764), художник и издатель, с именем которого связаны некоторые технические нововведения. Добавляя к черной краске некоторое количество лака для придания рисунку блеска, им были созданы первые так называемые «лаковые гравюры» (уруси-э). А в гравюрах «уки-э» он использовал принципы композиции и перспективы, заимствованные из европейской живописи. Популярные в 1740-е гг., эти гравюры представляют в основном интерьерные изображения. Только позже появились пейзажи в стиле «укие-э», например, работы Утагава Тоехару.
Другой важный художник укие-э второй четверти 18 в., работавший в Киото Нисикава Сукэнобу (1674-1754) занимался иллюстрациями к книгам, которые сделали его имя известным по всей стране. Его стиль, более деликатный и сложный в сравнении со «стилем Эдо», имел серьезное влияние на дальнейшее развитие всего жанра.
Около 1745 появилась техника двух и трех цветной печати, когда для каждого цвета делалась отдельная доска, а окончательный рисунок получался последовательной печатью на одном листе. Эти оттиски получили название «бэнидзури-э» (картины, отпечатанные красным цветом), т.к. самым заметным был красный пигмент, который получали из лепестков растения с японским названием «бэнибана». Только в 1764, одновременно с внезапной популярностью работ Судзуки Харунобу, была разработана настоящая технология многоцветной печати. К 1766 практически все художники укие-э работали в стиле Харунобу. Новые гравюры, получившие название «нисики-э» или «эдо-э» (картинки из Эдо), представляют окончательный этап многоцветной техники печати. Многие работы Харунобу демонстрируют мягкую и ностальгическую манеру изображения, однако, другие, выполненные в стиле «митатэ-э», являются пародиями на сюжеты из классической литературы, в которых персонажи одеты художником в современные платья. В это время важным нововведением стал переход то узкого формата «хособан», который продолжал использоваться для театральной гравюры, к более широкому и квадратному формату «тюбан».
Стилевые изменения, связанные с развитием многоцветной печати, быстро сказались на традиционном жанре изображения актеров Кабуки (якуся-э). В работах Кацукава Сюнсе (1726-1792) и Иппицусая Бунте, начиная с 1770, изображения актеров впервые получили индивидуальные черты. На прежних гравюрах актеров можно было отличить только по их гербам (мон) на кимоно. Сюнсе занимает особое место в истории укие-э, так как под его руководством начинали свою карьеру Кацукава Сюнэй (1762-1819) и Кацусика Хокусай. Работы Сюнсе также заоложили необходимый фундамент для непродолжительного творчества Тосюсая Сяраку (ум. 1801).
1770-е гг. отмечены плодотворным сотрудничеством поэтов кека (тип сатирических стихотворений) и художников укие-э. Успех изданий, в частности, работы Утамаро «Эхон муси эрами» (1788, «Книга насекомых»), в которых стихи сопровождались иллюстрациями, положил начало выпуску «суримоно». Открытки «суримоно», популярные в 1790-е гг., выпускались ограниченными тиражами по заказу. Стихи кека, или хокку и иллюстрации, выполненные в очень элегантном стиле с применением текстурной печати и блестящих пигментов, использовались как частные объявления, пригласительные карточки либо подарочные открытки. Некоторые из поэтов кека издавали также книжки «кибеси» и «сярэбон» с иллюстрациями художников укие-э.
В последние десятилетия 18 в. в гравюре господствует новый формат «обан» и более сложные композиции из диптихов и триптихов. 1780-е гг. ассоциируются с творчеством Тории Киенага (1752-1815), который представил идеал женской красоты своей эпохи – высокие статные фигуры, наделенные необычайной серьезностью и торжественностью. Композиции его работ тщательно продуманы и четко сбалансированы. Однако работы его современников – Кацукава Сюнте (работал в период 1772-1800), Кубо Сюммана и Китао Масанобу (также известен как автор повестей «сярэбон» под именем Санто Кедэн), менее уверенные по рисунку, все же выглядят иногда даже более притягательно.
После 1790 в искусстве укие-э темы и стили начинают стремительно меняться. Утамаро и Сяраку максимально приближают изображаемые персонажи в погрудных портретных гравюрах (окуби-э). Женщины Утамаро предельно чувственны, а актеры Сяраку, играющие женские роли «оннагата», подчеркнуто мужественны. Утамаро одним из первых отказывается от изображений интерьеров и пейзажей, целиком заполняя лист фигурами на нейтральном фоне. Он делает это мастерски, и только некоторые из художников того времени, такие как Хосода Эйси и Утагава Тоекуни (1769-1825), в своих малочисленных работах в состоянии немного приблизиться к его мастерству.
Пейзаж как отдельный жанр в гравюре укие-э довольно позднее явление. Он был открыт Хокусаем в его знаменитой серии «36 видов горы Фудзи» (1823). Другие художники последовали за ним, и пейзажный жанр обрел популярность, конкурируя с давно устоявшимися «портретно-фигурными» жанрами. Активно работая почти 60 лет, Хокусай разработал индивидуальный стиль, совместив китайские и европейские приемы изображения с элементами традиционных техник школ Кано и декоративных традиций школ Тоса и Римпа. Андо Хиросигэ составил единственную реальную конкуренцию Хокусаю в пейзажной гравюре. Его серия «53 станции по дороге в Токайдо» (1833-34) принесла ему славу и значительное число имитаторов. В эти и других работах Хиросигэ большой внимание уделяет атмосфере, освещению и погоде. Заимствуя приемы изображения из китайской пейзажной живописи династии Южная Сун (1127-1279), он находится под влиянием современных ему художников из школ Мурояма-Сидзе и реализма европейской живописи. Богатое воображение художника демонстрируют работы современника Хиросигэ, Утагавы Куниеси (1797-1861). В некоторых гравюрах он также применяет европейскую перспективу и принципы пространственного моделирования.
Искусство укие-э, как в зеркале отражающее культуру эпохи Эдо, не способно было выжить в период радикальной «вестернизации» Японии в следующую эпоху Мэйдзи (1868-1912). Однако некоторые воспитанные традицией художники, в том числе Тайсо Еситоси и Кобаяси Киетика, продолжили работать во второй половине 19 в.



















ТЕАТР КАБУКИ
Кабуки - один из трех видов классического японского театра, объединяющий драматургию, танцы и музыкальное сопровождение и предлагающий зрителям спектакли, в которых форма, цвет и звук образуют уникальную комбинацию, ассоциируемую с величайшими мировыми сценическими традициями.
Возникновение кабуки приписывается служительнице храма Идзумо Окуни, которая, согласно имеющимся документальным свидетельствам, возглавляла преимущественно женскую труппу, дававшую в 1603 г. легковесные представления (танцы, комические скетчи), избрав в качестве подмостков пересохшее русло реки Камогава в Киото. Постепенно эта труппа обрела общенациональное признание, а пьесы Окуни (впоследствии и весь жанр) стали определяться термином "кабуки", причем его основное значение (буквально - техника пения и танцев) дополнялось намеком на "экстраординарный" и "шокирующий" характер действа.
Серьезной причиной огромной привлекательности онна (женского) кабуки были чувственные танцы и эротические сцены. Поскольку среди зрителей часто возникали конфликты (вплоть до драк) из-за артисток, занимавшихся в дополнение к основной профессии проституцией, токугавский сёгунат в 1629 г. запретил представительницам прекрасного пола участие в представлениях кабуки. Последующий грандиозный успех вакасю (юношеского) кабуки снова вызвал неодобрение властей, ибо спектакли продолжали провоцировать общественные беспорядки ввиду легкомысленного поведения актеров, торговавших, по примеру предшественниц, своими благосклонностями.
В 1652 г. вакасю кабуки был запрещен, и власти потребовали радикально реформировать театр как условие его дальнейшего существования. С одной стороны, юношей начали шаг за шагом замещать зрелые мужчины, сбривавшие прядь волос на лбу в знак своей солидности и принимавшие перед властными органами обязательства не выставлять напоказ в спектаклях обнаженные тела и не заниматься проституцией. С другой стороны, от яро (мужского) кабуки потребовали использовать для репертуара фарсы кёгэн, заимствованные из театра Но, основанные на устном языке того времени и предельно формализованном стиле игры актеров. Благодаря внедрению диалога, техники сценического мастерства и реализму фарсов - кёгэн, кабуки превратился из варьете с упором на танцы и музыку в новую форму драмы. По прошествии нескольких десятилетий фарсы уступили место пьесам, написанным специально для исполнения на сцене кабуки. Оформление представлений претерпело значительные изменения в связи с появлением ханамити (платформа со сцены в центр зрительного зала, дающая актерам возможность эффектных выходов и уходов) и занавеса, позволившего увеличить продолжительность спектаклей и обеспечить незаметную смену декораций, а также в связи с устранением резко выделявшегося потолка сцены.
Первостепенное значение приобрели оннагата (мужчины - воплотители женских образов). Овладение ими тайн мастерства потребовало многих лет неустанной тренировки. К середине XVII в. главным городам (Киото, Осака и Эдо) разрешили построить здания для постоянного пребывания трупп кабуки, и уже в 1673 г. будущий великий актер Дандзюро Итикава I дебютировал на сцене театра Накамурадза в Эдо. Созданные им пьесы арагото ("крутые"), воспевавшие смелых героев, которые обладали сверхчеловеческой мощью и с ее помощью одолевали отрицательных персонажей, пользовались громким успехом у эдовцев.
К началу эпохи Гэнроку (1688 г.) в репертуаре кабуки наметились три главных вида представлений. Во-первых, дзидай - моно (исторические пьесы), отличавшиеся тщательнейшей разработкой декораций и многочисленностью действующих лиц. Во-вторых, сэва - моно (семейные пьесы), обычно рассказывавшие о жизни горожан и подававшиеся в более реалистичной манере, чем дзидай - моно. В-третьих, сёсагото (танцевальные произведения), состоявшие из "балетных" номеров и пантомимы. 
В то время заслуженной славой пользовались актеры Тодзюро Саката I, чей реалистический стиль в изображении любовных сцен (вагото) с участием романтически настроенных юношей неизменно привлекал массовую аудиторию, и Аямэ Ёсидзава I, который установил непререкаемые стандарты роли оннагата и особо подчеркнул ее значение для традиций кабуки.
Пьесы, шедшие в кабуки, принадлежали перу выдающихся авторов, многие из которых первоначально предназначали их для кукольного театра (бунраку). Адаптация этих пьес к условиям кабуки (марухон - моно) явилась яркой страницей в истории последнего.
В середине XIX в. для кабуки начали писать Дзёко Сэгава III и Мокуами Каватакэ, которые развили жанр кидзэва - моно ("голореалистичные" семейные пьесы) с его смесью жестокости, эротизма и мрачного юмора и грабителями, убийцами, аферистами и коварными, порочными женщинами в заглавных ролях. Когда в результате реставрации Мэйдзи был подорван социальный статус самураев, которым запретили носить мечи и которым рекомендовали состричь хохолки волос на макушке, Мокуами написал для кабуки несколько пьес, составивших жанр дзангин - моно (пьесы "срезанных волос"). В них появлялись солдаты в формах западного покроя и оннагата в европейских платьях. Пьесы эти представляли собой не более чем карикатуры на современную жизнь и не привлекли внимания публики.
Между тем такие актеры, как Дандзюро Итикава IX и Кигуро Оноэ V, настаивали на сохранении классического кабуки и готовили поколения молодых актеров в духе верности вековым традициям. Их последователи, включая Кикугоро VI, Косиро Мацумото VII и Китиэмон Накамура I, также старались поддерживать дух и целостность традиционного кабуки. При этом, однако, они не чурались экспериментов с пьесами авторов, не связанных профессионально с театром кабуки, писавших на современном языке и включавших в свои произведения элементы западной драматургии.
Популярность кабуки в послевоенный период осталась практически в неприкосновенности. Знаменитые пьесы эпохи Эдо, равно как и целый ряд более поздних шедевров, идут на сценах Кабукидза и Национального театра в Токио. Но спектакли (особенно в Кабукидза) даются в сокращенных вариантах, часто ограничиваются самыми любимыми зрителями актами и сценами с танцевальными номерами. В Национальном театре ставятся и "полновесные" драмы, продолжающиеся в среднем около пяти часов вместе с антрактами.
В спектаклях театра кабуки, как правило, воплощаются моральные ценности, превалировавшие в токугавскую эпоху. Именно они служат основой, на которой строятся сюжеты. Это, к примеру, инга охо (закон карательной справедливости) - буддистская идея о неминуемом крахе злодея или о процветании и счастье долго страдавшей женщины. Идея мудзё (мимолетность всего существующего), также буддистского происхождения, иллюстрируется падением могущественного военного лидера или упадком высокомерной семьи. Достаточно обычен, далее, показ прямого конфликта некоторых идейных норм из арсенала конфуцианских традиций (долг, обязанности, сыновняя почтительность) с личными желаниями и страстями, что приводит к различного рода драматическим ситуациям.
Сильнейшее влияние давней театральной традиции на исполнение актерами кабуки своих ролей наглядно проявляется в так называемых формах (ката), т.е. в их стилизованных жестах и движениях. Поскольку от ката нельзя отойти по капризу актера, они способствуют поддержанию художественной целостности кабуки. К категории ката принадлежат татэ (стилизованные поединки), роппо (драматические уходы со сцены, сопровождаемые подчеркнуто преувеличенными жестами), миэ (принятие поз) и даммари (немые сцены). Примерами ката особенно изобилуют пьесы жанра дзидай - моно, в которых фигурируют члены военного сословия и действие выходит за рамки реалистичности. Но и в пьесах жанра сэва - моно актеры двигаются, сидят или говорят, придерживаясь требований ката.
Костюмы, парики и грим в театре кабуки стараются в максимально возможной степени подогнать к существу той или иной роли. Так, костюмы для пьес жанра дзидай - моно особенно стилизованы и элегантны. В свою очередь, в пьесах жанра сэва - моно точно отражаются моды японского общества времен Токугава. Костюмы, используемые в пьесах жанра сёсагото, отличаются изысканным дизайном, отделкой и красочностью. Парики классифицируются в зависимости от возраста персонажей, их социального статуса, занятий и прочих характеристик. Грим теснейшим образом связан с содержанием роли. Наиболее известным его видом является кумадори - комплекс примерно ста стилей гримирования под маски, примеры которого встречаются преимущественно в пьесах жанра дзидай - моно.

























Школа Тории
Для художников, только-только формировавших стиль Укиё-э, существовали два основных направления в творчестве, определяющим возрастным интересом и спросом со стороны горожан. Это изображение красавиц (бидзинга) основными моделями, для которых служили куртизанки из публичных домов, а также иллюстрации связанные с театром Кабуки,- плакаты (камбан-э), портреты артистов (якуся – э). Оба этих жанра пользовались огромным успехом и в значительной мере определяли пути развития искусства ксилографии.
Именно театральная среда Кабуки помогла сформировать  одну из блестящих японских школ графиков, мастера которой, совершенствуя и развивая стиль своих учителей, сохранили его до нынешних дней.
 А началось все с 1687 году. Тогда довольно известный артист осаковского театра Кабуки- Киемото Тории (1645-1702), с успехом подвизавшийся на сцене в амплуа оннагата т.е. в женских ролях ( все женские роли в Кабуке исполнялись мужчинами), то ли по возрасту, то ли по другой причине оказался не у дел. Тогда отставной актер переехал со всей семьей в Эдо. Там ему тоже не нашлось место в трупе, но антрепренер театра Итимурадза, безработному артисту поработать – нарисовать плакат для очередной постановки. Успех изготовленного Киёмото плаката был настолько огромен, что его завалили заказами представители всех театральных труп столицы. Вскоре у него образовалась собственная мастерская, где трудились несколько художников. Лучшим из них считался Киётака Тории ( в художественном мире Японии существует давняя традиция, в соответствии с которой ученики известных мастеров принимают фамилию учителя, как знак принадлежности  к определенной школе). Впрочем, школы Тории как таковой в то время не существовало. Отсчет истории она ведет  с творчества сына Киёмото - Киёноби Тории (1664-1729).
Киёнобу переняв у отца все художественные и технические секреты изготовления театральных плакатов, вначале копировал стиль Киёмото и Киётакаю однако с течением времени он все больше попадал под обаяние художественного мастерства добившегося признания в те годы Моронобу Хисикавы. Киёнобу постепенно отходит от изготовления плакатов, но, не порывая с театральной средой, посвящает себя портретному жанру якуся-э. Именно в этом жанре он добивается большого успеха.
Гравюра того времени была неприхотлива скорее напоминала лубок. Черно белый рисунок иногда подкрашивался киноварью и охрою Киёнобу изображает актеров в одежде и гриме иногда полуобнаженными придавая им мужественный грозный вид. Особенно успешными считались  гравюрные изображения чрезвычайно популярного в то время актера Дандзюро Итикава (1660-1704). С именем этого великого мастера Кабуки связывают формирование актерского стиля арагото с акцентированием стилистических поз (миэ), демонстрирующих силу, мощь, бурные страсти, неистиство. Не менее рп привлекал художников  и любовно лирический стиль вагато, основателем которого считается актер Тодзюро Саката. Художников Укиё –э. вдохновляла эта красочная эмоциональная игра, и графические листы того времени  с изображением актеров Кабуки в состоянии арагото и вагато вошли в классику ксилогравюры. Примечательно, что подобная творческая связь между актерами и художниками  имела и обратный эффект. В дальнейшем многие артист, выступавшие на сценах Кабуки, рассматривали гравюры якуся-. Как ученое пособие для копирования нюансов арагото и вагато в исполнении мастеров прошлого.
Киёноби не ограничился театральной тематикой. Как и многие другие мастера укиё-э он отдал дань увлечению бидзинга- портретам красавиц Ёсивары, а также эротическим гравюрам, причем в искусстве лирического рисунка он не уступал Моронобу. Но все таки его почитают как из родоначальников якуся-э. отдавая дань гению учителя, его ученики принимали не только знаменитую фамилию учителя Тории, но и изменяли свое имя так чтобы начиналось с первого иероглифа имени мастера- Киё.
 После смерти Киёнобу руководство над школой пытался захватить художник, вошедший в историю искусства Японии под именем Киёнобу II возможно ,он был сыном Киёнобу I, во всяком случае он тщательно копировал стиль и тематику работ ушедшего мастера. другие иску3сствоведы считают, что этим именем некоторое время пользовался художник КиёмасуII. Как бы то ни было, до нас дошло несколько гравюрных листов, подписанных этим художником, с изображением театральных сцен. Но принять на себя главенство в школе  Тории ему так и не удалось. Вторым после Киёнобу главой этой школы не удалось. Вторым после Киёнобу  главой этой школы стал  Киёмасу.
Киёмасу Тории – художник, чья судьба окутана туманом легенд. Точные годы жизни неизвестны. Можно говорить только о том, что активная деятельность его приходилась на 1691-1722 годы. Вероятнее всего, он был сыном младшего брата Киёнобу. Хотя некоторые эксперты считают что Киёнобу и Киёмасу –одно и тоже лицо. Другая теория предполагает, что это были отец и сын. Продолжив традицию первого главы школы , он посвятил себя изготовлению гравюр якуся-э и бидзинга. Так в его творческом наследстве есть и собственный  портрет актера Дандзюро Итикава, вызывающий не меньшее восхищение, чем соответствующая гравюра Киёнобу. Незаурядный талант позволил этому мастеру развить традиции школы Тории и укрепить ее авторитет в мире укиё-э. Киёмасу, сохранив лаконичность и каллиграфичность манеры своего учителя, внес в театральный портрет  новую интерпретацию стиля арагото, обогатив его разнообразными приемами.
В тот же период и несколько позже в рамках школы Тории работали Киёсаги (годы активной деятельности: 1720-1760) и Киёцуне (годы деятельности 1757-1779). С именем Киёсаге связывают появление новой, заимственной из Китая техники печати - бэнидзури-э. ( прим. глоссарий)
Очередным, третьим по счету официально признанным главой школы Тории стал Киёмицу 91735-1785). Родился он в Эдо и входил в мир укиё-э под четким руководством и пртекцией отца КиёмасуII. Пройдя полный курс ученичества и добившись неплохих результатов в каждом из традиционных жанров школы Тории- камбан –э, якуся э и бидзинга, он увлекся станковой гравюрой. Вместе с Киёсегэ он сумел обеспечить заметный прогресс в технике ксилографии того времени, расширив возможности полихромной печати бенидзури –э за счет увлечения числа печатных досок, добавивших к красному и зеленому цветам оттенки голубого, серого и желтого. Как считают искусствоведы, работы Киёмицу Тории стали предтечей пышного многоцветья другого гения укё-э- Харунобу Судзуки. Более того, именно при Киёмицу была освоена настоящая полихромная печать, но сам он остался верен технике бениндзури-э.


Бидзинга
[image: 05154401]Бидзинга (яп. 美人画?) — общее название для произведений живописи и графики, изображающих женскую красоту в традиционном искусстве Японии, например — в печати с деревянных досок художественного направления укиё-э, являвшегося своего рода предшественником фотографии. Обозначение «бидзинга» может, таким образом, использоваться и для современных средства искусства, представляющих классический образ прекрасной японской женщины, как правило одетой в кимоно.
Практически все мастера укиё-э создавали картины в жанре бидзинга, бывшие одной из центральных тем этого направления японского искусства. Среди художников, создававших бидзинга, следует упомянуть таких мастеров формы и новаторов в японской живописи, как Хисикава Моронобу, Китагава Утамаро, Судзуки Харунобу, Тоёхара Тиканобу, Тории Киёнага, Нисикава Сукэнобу.





Хокусай
Существует несколько довольно подробных биографий художника, в том числе и опирающихся на его собственные записи, но в жизненной канве Хокусая осталось немало дыр,, которые можно закрыть лишь с помощью воображения. Родился он в семье Кавамура 12 октября 1760 года в квартале Кацусика района Хондзё, бывшего в те годы пригородом Эдо. Столь подробного указываемый адрес первых лет жизни Хокусая объясняется  тем, что он в последтствии не раз именовал  себя  « крестьяником из Кацусика», а название квартал со временем превратилось в составную часть его наиболее употребительного псевдонима. Мальчика (его тогда звали Токитаро) усыновила семья  Накадзима, глава которой был изготовителем и поставщиком зеркал  для сегунского двора . о причине усыновления можно лишь гадать .То ли мальчик остался сиротой, то ли более обеспеченные  люди взяли его из бедствующей семьи, как это было принято в Японии. Как бы то ни было первые годы своей жизни Токитаро прожил в семье  ремесленника на окраине быстрорастущего  Эдо. Как вспоминает, сам художник рисовать он пристрастился с шести лет, нанося на бумагу все, что попадалось на глаза.
Одиннадцатилетнего Ткитаро определили помощником к владельцу книжной лавки- библиотеки, где он впервые увидел и полюбил гравюры старых мастеров. Но вскоре нужда в помощнике отпала и мальчику пришлось заняться куда более тяжелым трудом мастерской гравера. Там он получил первые уроки резьбы по дереву, изготовлению печатных досок для  укиё-э. Позже, став художником, он рисовал лишь авторские наброски для задуманной гравюры, но лично никогда за нож и долото гравера не брался. Однако знание техники ксилографии, понимание возможности древесины, ее структуры и фактуры, позволяло ему легче добиваться желаемых результатов.
В 1777 году, когда ему исполнилось восемнадцать лет, он перешел в мастерскую известного художника Сюнсё Кацукава (1726-1729), прославившегося своими успехами в театральной гравюре. Естественно, что именно это направление укиё-э молодой художник освоил прежде всего. Уже через два года увидели сет первые образы его актерских портретов (якуся-э). как было принято в то время, Токитаро подписался под этими работами Сюнро Кацукава, прямо указывающим на своего учителя. Моделями для молодого художника послужили актера театра кабуки, выступавшие в ролях второго плана и не имевшие достаточно денег, чтобы заказать свои портреты прославленному Сюнсё Кацукаве, а также борцы сумо. Очень мало гравюр работы Сюнро дошли до наших дней. Их публиковало издательство Нисимурая. Иные сохранились в единичных экземплярах другие пропали безвозвратно. Авторство этих листов определить можно было только по подписи, талант художника находился еще в зачаточном состоянии, и изображение мало чем выделялись из общей массы гравюр.
Вероятно, рамки свободы творчества, предоставленные главой школы Кацукава, были достаточно узки. Некую отдушину будущий мастер увидел в подготовке книжных иллюстраций. В 1782 году была опубликована книга с рисунками Сюнро. Наконец, работы Сюнро Кацукавы приглянулись издателю и Дзюдзабуро Цутая, имевшему хорошие связи в гравюрных мастерских. Благодаря этому в 1791-1792 Сюнро подготовил к продаже серию листов театральных гравюр, впервые в его жизни отпечатанных высоко качественно и профессионально. Однако в концу 1792 года сотрудничество с Цутая прервалось неизвестно по чьей вине.
В 1792 году Сюнсё скончался. Проработаший к тому времени в мастерской Кацукава восемь лет Сюнро рассчитывал возглавить школу, но первенство было однако было отдано другому ученику- Сюнъэю. Обозленный Сюнро отказывается от всех заказов на театральную тематику и переходит в мастерскуя Хиронобу Юсэна, одного из последователей школы Кано.
Период новой учебы у Хиронобу оказался достаточно кратким. В следующие годы ищущий свой стиль художник, сменив свой псевдоним Сори, переходит сначала к Торин Цуцуми, затем Хирооюки Сумиёси, исповедовавшему каноны школы Тоса, близкой ко двору сёгуна. А у Харусигэ он берет уроки европейской живописи. 
В 90-ие годы XVIII века стали переломными  мира укиё-э. Старые школы Тории и Кацукава медленно отходили на второй план. Стали популярные такие новички как: Тоекуни Утагава, Кунимаса Утагава, Тёки Момокава и др. Техника становилась все более усовершенствованной, позволяя художникам изображать на бумаге мельчайшие нюансы своего жанра. В этот период огромным успехом пользовались книги стихов (иллюстрированные) и рассказы в картинках, а также подарочные календари. Эти годы стали для Хокусая самыми тяжелыми. Он старался обогатиться новыми идеями укиё-э от художников других школ и зарубежных. Но эти знания требовали шлифовки и переосмысления.
Начиная с 1794 художник в поисках стиля отходит от работы. Однако уже в 1795 году заканчивает свой «творческий кризис» и серьезно увлекается новым занятием - суримоно. Для его изготовления требуется более широкие познания в ксилографии, знакомство с приемами  основных школ укиё-э и широкий творческий талант и потенциал. Всем этим и обладал Хокусай. Благодаря ему этот жанр стал одним из главных в ксилографии. 
Также Хокусай участвует и в художественном оформлении шуточной поэзии ,альбомов- кёка. Иллюстрируя эти стихотворения, Хокусай, работающий тогда под псевдонимом Сори, переходит к новой технике, которая изображает сельскую местность, окрестности Эдо. По сравнению с авторами кёка, Хокусай превратил его в самостоятельный жанр ксилографии.
Вскоре под влиянием художника- пейзажиста Коканы Сибы, Хокусай в основном обращается к пейзажу. Так начиная с 90-х годов у художника уже появляются собственные ученики, работавшие в жанре суримино и книжной иллюстрации.
 С1798 по 1805 художник опубликовал несколько серий  великолепных женских портретов, цветных иллюстраций для книг «Песни из Итако», « История сорока семи вассалов». К тому же были написаны серии морских пейзажных гравюр «Восемь видов Восточной столицы», «Восемь видов Оми», «Виды реки Сумида». Его работы охватывали укиё-э, станковую гравюру, эротику сюнга, иллюстрации к альбомам кёка, поэтическим сборникам, историческим повестям, дидактическим и авантюрным романам.
Нчиная с 1797 он начал подписываться своим именем. С 1800 года назвал себя Гакёдзин Хокусай (Хокусай, помешанный на рисунках).



Тосюсай Сяраку
ТОСЮСАЙ Сяраку (приблизительные годы жизни 1770–1825) — художник. Творил в Эдо в 1794–1795 гг. О его жизни нет сведений. Он работал в течение всего лишь десяти месяцев (159 картин) и исчез, не оставив никаких следов. 
Наряду с несколькими портретами борцов сумо, его работы состоят главным образом из портретов актеров театра кабуки, поясных и полных изображений людей. Все они были напечатаны Цутая Дзюдзабуро — наиболее процветающим издателем тех дней. 
Характерны для Сяраку окуби-э с карикатурными головами на темном фоне. Гримасы на лицах, часто доведенные до гротеска, скупые жесты выявляют не только характер исполняемой роли, но и индивидуальные черты самого актера. 
Художественное приношение человеку-загадке
Всего две недели пробудет в Государственном музее изобразительных искусств РТ выставка "Сяраку в интерпретации японских художников". Начиная с завтрашнего дня любители прекрасного смогут познакомиться с произведениями почти трех десятков графических дизайнеров и одиннадцати живописцев современной Японии. 
Выставка состоит из трех частей: репродукции портретных гравюр Сяраку, постеры по их мотивам и работы, посвященные Сяраку. На ней также представлены постеры, картины, объемные работы современных японских мастеров, в которых они воплотили свою свободную интерпретацию этого выдающегося художника. 
Казань оказалась в числе нескольких российских городов, которые удостоились чести лицезреть эту экспозицию. Прежде чем прибыть к нам, работы демонстрировались на международных биеннале в Венеции и Сан-Пауло, а в октябре выставку уже ждут в Испании. 
Мастер гравюры укиеэ Тосюсай Сяраку - пожалуй, самая загадочная личность в истории японского изобразительного искусства. Все, что о нем известно в наши дни: жил он в городе Эдо (современный Токио) и за период с мая 1794 года по февраль 1795-го создал более 150 работ, выделявшихся смелой и яркой манерой. Между тем Сяраку не принадлежал ни к одной известной школе укиеэ, а через десять месяцев после своего блистательного дебюта бесследно исчез - так же загадочно, как и появился. 
В Японии бытует мнение, что под псевдонимом скрывался какой-либо из известных художников - среди претендентов назывались Оке Маруяма, Утамаро, Хокусай. По другой из версий, Сяраку на самом деле был актер театра Дзюробэй Сайто, но эти предположения так и не получили подкрепления. Часть из легенд о Сяраку связана с его пристрастием изображать актеров театра кабуки и кегэн. 
В одном из трактатов, посвященном укиеэ, о Сяраку говорится, что он "делал портреты актеров театра кабуки, но, избрав недопустимо реалистичную манеру изображения, не пользовался долгой популярностью и смог продержаться лишь два года". После этого о Сяраку почти забыли, и только в начале XX века немецкий искусствовед Юлиус Курт выпустил книгу, которая послужила началом "бума Сяраку". Сегодня работы Сяраку хранятся в Британском музее, галерее Чикаго, галерее Метрополитен-музея и в других собраниях за пределами Японии. 

Влияние укиё-э на тенденции мирового искусства.

Международная выставка 1867 года в Париже, проводившая в последний год эпохи Эдо, стала первой всемирной выставкой, в которой приняла участие Япония. Японская экспозиция включала множество произведений укиё-э, в том числе «парчовые гравюры» и сцены из иллюстрированных печатных книг, а также живопись и свитки макимоно. Благодаря этой выставки многие европейцы познакомились с деревянной гравюрой. Так укиё-э повлияло на появление новых художественных тенденций на Западе.
Несколько европейцев, включая влиятельного французского романиста и критика Эдмона Луи Антуана де Гонкура, сумели приобрести образцы укиё-э еще до парижской выставки 1867 года. Это были довольно новые гравюры, преимущественно работы Хокусая и Хиросигэ. Но в начале 1880-х годов внимание Запада начали привлекать художники предыдущего поколения, такие как Утамаро и Тории Киёнага(1752-1815). Вскоре спрос на укиё-э невероятно вырос, и в ответ на это в Париже появились магазины, способные удовлетворять взыскательным требованиям, как коллекционеров, так и художников. Со временем волна увлечения укиё-э охватила всю Европу, оставив центральную роль в этом движении за Францией.
Примерно тогда же импрессионисты и их преемники стали выступать против устоявшихся взглядов на искусство, поддерживаемых Академией изящных искусств. Под влиянием японской гравюры некоторые из художников начали воссоздавать в своих работах композиционные принципы, звучный колорит, лаконичность спонтанность линий укиё-э . Внутренняя близость к мастерам старинной японской гравюры присуща таким художникам, как Дега, Моне, Ван Гог и Гоген. Особенно примечательно в этом отношении творчество Ван Гога, выполнившего в масле несколько копий с гравюр Хиросигэ. Ван Гог коллекционировал произведения укиё-э, и , в его представлении, отсутствии теней и плоскостей характер полихромных изображений, вышедших из-под деревянного пресса, обеспечивали особую ясность и четкость стиля. Похожее, художник ошибочно полагал, что источником этой ясности является климат Японии с ее ярким интенсивным солнечным светом. Это убеждение привело его в южноафриканскую область Прованс, полюбившуюся ему за то, что, как считал художник, свет здесь был очень схож с японским. 
Пора нависшего расцвета укиё-э приходится на период Эдо, окончание которого совпало со временем, когда Европа и Япония оказались, увлечены непохожестью своих культур. И гравюры, как ничто другое, позволили европейцам проникнуться этим очарованием. Искусство укиё-э было частью субкультуры, гены которой сегодня унаследовала новая культура японских манга и комиксов, завоевавших широкую популярность во всем мире. Этот неизбежный переход от старого к новому кажется весьма естественным.







Тайны мастерства.
 Издатели.
	Чаще всего идея новой станковой гравюры, новой иллюстрированной книги рождалась в голове не художника, а издателя. Издатели – хаммото- держали руки на пульсе общественной жизни, изучали спрос, контактировали как с мастерами, так и властями. Именно они подбирали кандидатуру художника для воплощения в жизнь конкретного замысла. История сохранила сотни имен издателей , работавших в Эдо, Киото, Осаке и других городах. С 1721 года указание имени издателя и его  адреса стало непременным элементом оформления всех коммерческих книг. На отдельных гравюрах можно было обходиться печатью с сокращенным именем или просто символом.
	Если сита-э – первоначальный набросок гравюры, представленный издателю художником, получал одобрение, его надо было послать на утверждение цензору. Эту должность в Эдо по очереди исполняли крупные издатели( лишь в  1842-1858 гг.цензура передавалась в руки государственных чиновников). Столь демократичный подход не облегчал процесса прохождения рисунков. Еще в XVII веке указом сегуна было запрещено публиковать любые издания, затрагивающие интересы властных структур и конфуцианской религии. Так запрет был наложен на изображения придворных, самурайской элиты,  священнослужителей. Любой рисунок, воспринятый как  оскорбление властей, становился поводом для уголовного преследования. Нарушителей  этих постановлений могли заключить под стражу, подвергнуть физическому наказанию, отправить в ссылку, а то и казнить.
	Цензор ставил на сита-э свою печать с иероглифом кивамэ ( в буквальном переводе: «тщательно», то есть «тщательно посмотрено»). Затем резчик  копировал этот знак на печатной доске, чтобы все гравюрные листы были отмечены цензорским разрешением.
Резчик.
	Рисунок сита-э художник наносил на лист тонкой бумаги. Чаще всего это был достаточно схематический набросок, выполненный черной тушью. Вот этот-то лист и поступал от  издателя в мастерскую резчиков( иногда их  именуют граверами).
	Это был , как правило, семейный бизнес. В мастерской работало несколько мастеров и подмастерьев. В 1791 году  в столичном Эдо насчитывалось пять ассоциаций граверов, располагавшихся в районах Нихомбаси, Асакусы, Симотани, Бакуротё и Яманоте. У каждой мастерской была своя специализация. Одни вырезали богословские тексты и соответствующие изображения, вторые готовили книги и альбомы, третьи- исключительно станковую гравюру, театральные плакаты, альбомы эротических рисунков.
	На старых гравюрах того периода художники( например, Утамаро)не раз изображали граверов и печатников за работой. Нередко героями этих рисунков становились изящные женщины. Но это лишь плод воображения художника. Тяжкий труд изготовителей укиё-э был не под силу женским ручкам.
	На досках резчик делал специальные L- образные упоры для  того, чтобы лист бумаги ложился на доску точно в обозначенном месте. А на боковинах всех досок набора вырезались метки кэнто , гарантировавшие от смещения их относительно друг друга и нежелательного смешения красок во время печати.

Печатник.

	Дорога печатника к мастерству была не менее трудной и долгой, чем у резчика.
Но социальный статус печатников был значительно ниже, поэтому подписи этих мастеров на конечной продукции можно обнаружить лишь в исключительных случаях.
	Между тем изготовление оттисков гравюр было отнюдь не просто техническим прогрессом. От печатников зависел весь колорит гравюры- сочных красок, их интенсивность, оттенки. Бывало что, посоветовавшись с издателем, печатник вносил существенные коррективы в изображение, даже не согласовывая это с автором. Опытные печатники были способны исправить некоторые огрехи работы резчика. Как видим, и на этой стадии у художника появлялись соавторы.
	Секрет работы печатной мастерской заключался в подборе красок, минеральных и растительных. Далее важно было соответствующим образом подготовить бумагу, промазать ее особым клеящим составов никава, высушить и обрезать.
Затем начинался сам печатный процесс. На печатную доску наносился слой краски, сверху накладывали лист бумаги и тщательно протирали специальной жесткой подушечкой барэн, сплетенной из волокон бамбука. Никаких прессов, только руками!
Эта операция была и достаточно сложной ( умение работать с барэн формировалось годами), и трудоемкой. Через час-другой работы печатник был совершенно мокрым от пота. Иной раз при необходимости печатник приподнимал часть листа и добавлял свежей краски на доску, чтобы цвет и оттиска в этом месте стал более интенсивным.
Сначала делался оттиск с омохан , потом в дел шли остальные доски набора, начиная с бледных цветов и кончая интенсивными. Последними использовались клише, предназначенные для придания оттенков черному цвету – светло- серых или лаково- блестящих. 
Обычный тираж гравюр в эпоху Эдо( 1603-1868) был 200 экземпляров. Иногда утверждают, что печатные доски за это время снашивались и дальнейшая печать становилась невозможной. Это ошибочное мнение. С одного набора досок можно без ущерба отпечатать тысячи оттиском. Но в процессе печати доска пропитывается пигментом ,смесью краски, и ее приходится примерно через 200 операций чистить. Если гравюра пользовалась спросом, очищенные и «отдохнувшие» печатные доски можно было опять запустить в дело.
А далее тираж поступал в магазины. Чаще всего – в канун Нового года, когда у книжных лавок устраивались стеллажи, на которых развешивались образцы гравюр. В поисках новогодних сувениров японцы часто заходили в эти магазины. Тут опять основным действующим лицом становился издатель, следивший за спросом и при необходимости заказывающий печатнику дополнительный тираж.
В 1978 году правительство Японии признало технологию изготовления ксилогравюры «важным национальным достоянием». Были приняты меры по сохранению исторического опыта . В результате через 10 лет в стране насчитывалось 16 профессиональных резчиков печатных досок и 30 мастеров-печатников, работающих по технологии эпохи Эдо. Для сравнения : в 1852 году, когда искусство укиё-э  приближалось к своему упадку, в стране насчитывалось 202 мастера-резчик.














Вывод

В этой работе я представила вашему вниманию одно из великолепных направлений в изобразительном искусстве Японии. В ней описывается история возникновения укиё-э, его жизнь. Также я описала какие существуют виды гравюры на дереве, знаменитые люди которые являлись одними из самых известных художников работающих в этом жанре. Для меня эта тема стала близкой, потому что она стала самым значимым этапом в развитии японской культуры. 


Приложения
Иллюстрации
«Играющие дети». Композиция школы Укие-э.
[image: C:\Documents and Settings\Admin\Мои документы\u00023.bmp][image: C:\Documents and Settings\Admin\Мои документы\u00021.bmp]
«Женщины и дети на снегу». Композиция школы Укие-э.
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Бидзинга. Серия «Большие головы».
Худ. Китигава Утамаро. 







                                                                                                                               Тории Киенага. Куртизанка Татибана.
[image: C:\Documents and Settings\Admin\Мои документы\Хокусай1.bmp]                                                                                         Лист из серии «Современные красавицы веселых кварталов». 
Кацусика
Хокусай.

Приложения
Иллюстрации

[image: C:\Documents and Settings\Admin\Мои документы\Фудзи6.bmp] Кацусика Хокусай. «Фудзи в ясную погоду». Из серии «36 видов горы Фудзи»

Актер театра Кабуки в роли куртизанки.
[image: C:\Documents and Settings\Admin\Мои документы\Кабуки.bmp][image: C:\Documents and Settings\Admin\Рабочий стол\s00148.bmp]
Тесусай Сяраку. Актер Итикава Эбидзо. 1794.


Приложения
Глоссарий
Бэнидзури-э – простейший вид полихромной печати с нескольких досок, позволяющих к рисунку черной тушью добавить красный и зеленый цвета. 
Бидзинга – изображения красавиц «зеленых кварталов»
Укиё-э - направление японского живописного искусства, в основном в жанре ксилографии, но также и живописи.
 Камбан-э - плакаты
Катёга – изображение цветов и птиц.
Кёка - художественное оформление альбомов с шуточным подтекстом.
Суримоно - жанр ксилографии, отличавшийся синтетическим характером, интригующим многие другие жанры укиё-э.
Якуся-э - портреты артистов.
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