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Введение. 

В моей работе подробно раскрыта жизнь и творчество Пабло Пикассо. Представлены картины в разных рубежах его творчества. Пабло Пикассо был неординарным человеком. Он творил свои картины в разных направлениях. И в каждом направлении он оставлял что-то новое, необъятное и еще не совсем понятное другим художникам.
 Например, когда он начал заниматься кубизмом, он наносил на холст совсем непонятные геометрические предметы, становившиеся затем пределом творения.
 Он был человеком яркой натуры и использовал в кубизме неограниченное количество разных цветов. Он словно пускается к первозданным, еще не преодолевшим  хаоса, примитивным основам бытия, где добро не отделено от зла, уродство от красоты. Его страсть экспериментатора, стремление выразить в пластических формах эпоху, свое время.
Цель моей исследовательской работы – подробно изучить биографию и творчество Пикассо.
Исходя из цели, я поставила перед собой следующие задачи:
1. Собрать сведения о Пикассо, его происхождении, его жизни.
2. Рассмотреть творчество великого художника в различных направлениях искусства.
     3.Выявить значение творчества Пикассо в развитии искусства и культуры XX века.














Биография.
1. Детство и годы обучения (1881-1900)
Пабло Пикассо родился 25 октября 1881 года в городе Малага, андалузской провинции Испании. При крещении Пикассо получил полное имя Пабло Диего Хосе Франсиско де Паула Хуан Непомусено Мария де лос Ремедиос Криспин Криспиньяно де ла Сантисима Тринидад Руис и Пикассо - что по испанскому обычаю являлось чередой имен почитаемых святых и родственников семейства. Пикассо - фамилия матери, которую и взял Пабло, поскольку фамилия отца казалась ему слишком обыденной, к тому же отец Пикассо, Хосе Руис, сам был художником. 
 Пабло рано проявил талант к рисованию. Уже с 7 лет он учился у своего отца технике рисования, который сначала поручал ему дописывать лапки голубей на своих картинах. Но однажды, доверив тринадцатилетнему Пабло дописать довольно большой натюрморт, он был настолько поражен техникой сына, что, по легенде, сам бросил заниматься живописью. 
 В возрасте 13 лет Пабло Пикассо с блеском поступил в Барселонскую Академию художеств. На подготовку к экзамену, обычно занимавшую у студентов месяц, у Пикассо ушла неделя. Он поразил комиссию своим мастерством и был принят в Академию, несмотря на свой юный возраст. Отец Пикассо совместно с его дядей решили послать Пабло в Мадридскую академию "Сан Фернандо", считавшуюся на тот момент самой передовой Школой искусств во всей Испании. Так, Пабло в 1897 году в возрасте 16 лет приехал в Мадрид. Однако занятия в Школе искусств продлились недолго, меньше года, и Пабло был захвачен всеми другими прелестями мадридской жизни, а также изучением работ впечатливших его тогда художников - Диего Веласкеса, Франсиско Гойи, и в особенности Эль Греко. 
 Коллекция ранних работ Пикассо находится в Барселоне, в музее Пикассо. Самые известные из них: "Первое причастие" (1896) - большая картина, изображающая сестру Пикассо Лолу, "Автопортрет" (1896), "Портрет матери" (1896). Уже, будучи взрослым и посетив как-то выставку детских рисунков, Пикассо сказал: "В их возрасте я рисовал как Рафаэль, но мне потребовалась целая жизнь, чтобы научиться рисовать как они". 
 Во время обучения в Мадриде Пикассо совершил свое первое турне в Париж - признанную тогда европейскую столицу искусств. Там он в течение нескольких месяцев посетил все без исключения музеи, изучая живопись великих мастеров: Делакруа, Тулуз-Лотрека, Ван-Гога, Гогена и многих других. Также он увлекался искусством финикийцев и египтян, готической скульптурой, японской гравюрой. Пабло интересовало абсолютно все. Тогда же, в первые годы жизни в Париже он познакомился с коллекционером и торговцем живописью Амбруазом Волларом, поэтами Максом Жакобом и Гийомом Аполлинером и многими другими. Он вновь посещал в Париж в 1901 и в 1902 году и уже окончательно перебрался туда к 1904 году. 
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     «портрет матери»                 «автопортрет»              «портрет А.Воллара»
















2. "Голубой" период (1901-1904)
К "голубому" периоду относят работы, созданные в промежутке между 1901 и 1904 гг. Серо-голубые и сине-зеленые глубокие холодные цвета, цвета печали и уныния, постоянно присутствуют в них. Пикассо называл голубой "цветом всех цветов". Частые сюжеты этих картин - изможденные матери с детьми, бродяги, нищие, слепые. Наиболее известные работы этого периода: "Жизнь" (1903), "Завтрак слепого" (1903), "Любительница абсента" (1901).
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         «жизнь»                               «завтрак слепого»                   «любительница абсента»













3."Розовый" период (1904 - 1906)
"Розовый период" характеризуется более жизнерадостными тонами - охристыми и розовыми, а также устойчивыми темами изображений - арлекинами, бродячими актерами, акробатами ("Семейство комедиантов" (1905), "Акробат и молодой Арлекин" (1905), "Шут" (1905). Очарованный комедиантами, ставшими моделями его картин, он часто посещал цирк Медрано; в это время арлекин - любимый персонаж Пикассо. В 1904 году в Пикассо встретил модель Фернанду Оливье, которая вдохновила его на создание многих значительных работ этого периода. Они жили в центре богемной парижской жизни и мекке парижских художников Бато-Лавуар. Это странное полуразрушенное здание с темными лестницами и извилистыми коридорами было домом очень разношерстной компании: художники, поэты, торговцы, дворники... Здесь, в совершенной бедности на грани нищеты и неописуемом твоорческом беспорядке Пикассо постоянно писал свою Фернанду и искал свой путь. 
  Знаменитую "Девочку на шаре" (1905) относят к переходным картинам между "голубым" и "розовым" периодами. Художник играет на контрасте и балансе форм или линий, тяжести и легкости, устойчивости-неустойчивости. Также в конце "розового периода" появились "античные" картины - "Мальчик, ведущий лошадь" (1906), "Девочка с козлом" (1906) и другие.
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«девочка на шаре»  «мальчик ведущий лошадь»             «девочка с козлом»






4. "Африканский" период (1907 - 1909)
В 1906 году Пикассо работал над портретом Гертруды Стайн. Он переписывал его около восьмидесяти раз и, по воспоминаниям самой Гертруды Стайн, в итоге Пикассо сказал ей в ярости: "Я перестал вас видеть, когда смотрю на вас". и оставил работу над портретом. Это был переломный момент в его творчестве и отсюда начался путь Пикассо от изображения конкретных людей к изображению человека как такового и к форме как к самостоятельной структуре. Пикассо требовались подтверждения его пути в общем развитии мирового искусства и новые впечатления для обретения новой творческой энергии и открытие наукой того времени целого пласта африканской культуры послужило толчком и для творчества художника. Особенно он интересовался африканской скульптурой и масками, он считал их наделенными магической силой и нашел в них чувственную простоту форм. Скорее всего именно эти "африканские влияния" и определили окончательный вариант портрета . 
   В 1907 году появилась знаменитые "Авиньонские девицы". Над ними художник работал больше года - долго и тщательно, как не работал до этого над другими своими картинами. Первая реакция публики - шок. Матисс был в бешенстве. Даже большинство друзей не приняли эту работу. "Такое ощущение, что ты хотел накормить нас паклей или напоить бензином", - говорил художник Жорж Брак, новый друг Пикассо. Скандальная картина, название которой дал поэт А. Сальмон, была первым шагом живописи на пути к кубизму, а многие искусствоведы считают ее отправной точкой современного искус
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«портрет Гертруды Стайн»               «авиньонские девицы»




Кубизм (1909 - 1917) 
Для начала определим исходные понятия. Пока не будем приводить здесь достаточно большое и строгое математическое определение подобия. Обратимся за помощью к словарю Даля или Ожегова. Читаем: подобие – что-нибудь сходное с чем-нибудь другим, содержащее образ, вид чего-нибудь; подобие в геометрии – тожество формы при приличии величины. Ясно, что геометрическое определение подобия более узкое, чем общебытовое. Наше дальнейшее рассмотрение будет лежать, как в рамках одного, так и другого понятий. 
А что же такое кубизм? Само название произошло от слова куб, определяющего геометрическую фигуру. Куб, а также квадрат, являющийся стороной куба, а также его плоским аналогом, правильными геометрическими фигурами. 
Но встречаются и другие известные фигуры - плоские: прямоугольник, параллелограмм, треугольник и др., а также объемные: параллелепипед, пирамида, призма и др. Все эти фигуры, вместе с кубом и квадратом, являются многоугольниками или многогранниками и характеризуются некоторыми общими признаками, такими как: угол, сторона, грань, т.е.. Можно считать, что по отмеченным признакам они могут считаться подобными в рамках более широкого определения этого понятия. Но весь перечень известных геометрических фигур не ограничивается вышеперечисленными. 
Назовем самые из них известные – это круг, овал на плоскости, шар, цилиндр, конус, тор в объеме. Существует и множество других – более сложных. Эти фигуры, конечно, существенно отличаются от многоугольников и многогранников, но вместе с последними могут быть объединены в одно большое множество геометрических фигур. 
Поэтому под обобщенным понятием кубизм будем понимать проявление геометрических форм в окружающей действительности, что в свое время выразилось в целое течение в искусстве, технике и образе мышления, о чем речь пойдет далее.
Кубизм – это модернистское течение в изобразительном искусстве (преимущественно в живописи) зародившееся в 1-й четверти XX века.    В "кубическом" периоде Пикассо выделяют несколько этапов.
"Сезанновский" кубизм.  1907 год считается поворотным в отношении к традиционному, в первую очередь африканскому искусству, вместе с тем это рубеж, от которого берут начало новейшие художественные направления. 1906 год – год смерти Поля Сезанна – знаменует начало, особенно глубокого его влияния на целое поколение художников. Позднее этот период был назван историками искусства «сезанновским», или «негритянским». Анализируя творчество Сезанна и в особенности его последние работы, в которых он ближе всего подходит к решению поставленных задач, сопоставляя их с наиболее характерными образцами африканской пластики, являющими подчас идеальные примеры воплощения этих пространственных решений. Можно с уверенностью сказать, что именно творчество Сезанна стало последним и, возможно, решающим в ряду факторов, заставивших по-новому взглянуть на примитивное искусство. Оно стало инструментом открытия, и в этом глубинная суть рассматриваемого процесса. Оно открыло глаза художникам, обнаружившим там, где они меньше всего ожидали, новую систему художественных ценностей, принципиально отличную от той, которой тысячелетиями следовало европейское искусство. Осязаемая весомость образов, которой стремился достичь Сезанн, пытаясь посредством выявления ритмических, геометрических структур проникнуть в сущность вещей и явлений и отобразить эту сущность. Таким образом, творчество Сезанна, бывшее логическим результатом всего предшествующего развития европейской живописи, в известном смысле близкое к творчеству Ван Гога, Гогена и Сера, сыграло решающую роль в создании объективных условий, при которых африканское искусство было включено в мировой художественный процесс. Раз уж мы заговорили о П.Сезанне, а нашей основной темой является подобие, то рассмотрим одну из его известнейших картин – «Пьеро и арлекин». Костюм арлекина, вот где автору картины необходимо было обращаться к построению подобных друг другу фигур - ромбов. Кроме этого, геометрическое подобие рисунка сопровождается подобием цвета – чередованием черного и красного.
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       «бидон и миска»                      «три женщины»                       «женщина с веером»

"Аналитический" кубизм.  О творчестве кубистов в 1907—1913 годах принято говорить, как об аналитическом периоде, называемом также стереометрическим или объемным. Предметы, все еще узнаваемые, как бы разложены на составляющие их абстрактные геометрические формы и дробя тся на мелкие грани и сходящиеся под углом плоскости, которые четко отделяются друг от друга. Объемность вообще не принимается в расчет, а объем существует как бы параллельно плоскости изображения. Изображение одного и того же предмета показывается с разных сторон одновременно во многих ракурсах. Это приводит к ритмической игре форм, плоскостей, объемов. Картины первого периода кубизма имеют характерные особенности, резкость и ясность научного анализа действительности. С почти анатомической точностью они исследуют форму, ее структуру и законы и умышленно отводят другому фактору художественного видения - цвету - второстепенную роль. Эти работы почти монохромны; только несколько оттенков зеленого, охры и серого, чтобы дать возможность форме найти свое выражение в свободном пространственном рельефе на поверхности. Особенно выделяется структурная и синтаксическая композиция формы: составные части, на которые раскладывается форма, соединяются вместе, как слова при соединении в предложение, в соответствии со строгим методом построения предложения. Все формы и части форм группируются вокруг главных центров так, что возникает овальная или эллиптическая композиция; кажется, они беспорядочно громоздятся, оставляя углы картины почти не прописанными и пустыми. Эта аналитическая фаза кубизма дала жизнь серии шедевров, и, действительно, вскоре новый методический взгляд на мир выбором тем показал свою состоятельность в охвате действительности в целом: кубизм не ограничил себя натюрмортами, формальной расстановкой простых предметов, а отважился также на композиции с фигурами, портреты, пейзажи. Более того, он ввел в сферу живописи невидимое, плоды творения разума, такие как музыка и память, которые не допускают какой-либо иной трактовки. 	
"Синтетический" кубизма.  С 1913 года начинается последний для кубизма - синтетический период, когда предпочтение отдается декоративному началу; появляется большее внимание к цвету, и картина превращается в красочное плоскостное панно (П. Пикассо "Музыкальные инструменты", 1912; Ж. Брак "Женщина с гитарой", 1913). В этот период, преобладают натюрморты, преимущественно с музыкальными инструментами, трубками и коробками из-под табака, нотами, бутылками с вином и т. п. — атрибутами, присущими образу жизни художественной богемы начала века. В композициях появляется «кубистическая тайнопись»: зашифрованные номера телефонов, домов, обрывки имен возлюбленных, названий улиц, кабачков. Принцип создания художественного пространства заключался в наполнении изобразительной плоскости элементами расчлененного предмета, которые с треском сталкиваются между собой, ложатся рядом, перекрывают или проникают друг в друга. Таким образом, картина создается как нарисованный коллаж из отдельных аспектов формы, как бы разрезанный на мелкие части. Форма у кубистов предстает в виде плоского отпечатка, одновременно с разных сторон Отказ от изображения пространства и объема как бы компенсируется прикладыванием реальных объемных конструкций к плоскости холста. Эти клочки бумаги, приклеенные к поверхности, играют очень важную роль в работах: поскольку их реальное содержание отлично от нарисованного, они уносят рисунок из сферы чисто интеллектуального размышления в мир повседневной действительности.

[image: ]    «скрипка и гитара»
 Вывод по кубизму:
 Первая мировая война положила конец творчеству многих кубистов. Наиболее яркие сторонники кубизма: Брак, Леже, Метсенже, Глез, Вийон и Лот были мобилизованы на фронт. Лафресне освобожденный от воинской повинности и Маркуси поляк по происхождению ушли на фронт добровольцами. Многие из них конечно вскоре вернутся с фронта и продолжат работать до конца войны. В то же время новое поколение художников (Хайден Вальмье, Мария Бланшар) воспримет язык кубистов, но никто не вернется к довоенной поре. Пикассо, Грис и Делоне продолжат работать в манере созданной раньше, но около 1917 сам Пикассо покажет пример неверности кубизму, когда он сделает декорации для балета «Парад» в «помпейском стиле». В прессе появились критические заметки о «художнике-хамелеоне». Вскоре к фигуративным формам вернутся Метсенже Эрбен и Лафресне а Джино Северини самый кубистический среди футуристов публично отречется от кубизма издав книгу «От кубизма до классицизма» («Du Cubisme au classicisme» J. Povolozky Paris, 1921) полную яростной критики современных живописных методов. Другие кубисты устремятся к различным направлениям: Дюшан и Пикабиа - к дадаизму, Мондриан - к полной абстракции, Леже Маркуси, Глез Ле Фоконье и Вийон - к более индивидуальной манере. Лишь Грис останется абсолютно верен кубизму и приведет его к завершению. Не будет преувеличением сказать что после войны хотя и появлялись отдельные кубистические произведения кубизм как исторический феномен практически закончился.
Я думаю, что кубизм – это наилучший способ исправить все недостатки натурщиков, которых изображает на холсте художник, в частности Пикассо. Еще, на мой взгляд, кубизм может также и выразить правельные черты натурщика .  с помощью него можно, например, выразить цвета очень правельно, потому что один из геометрических предметов из которых состоит весь художественный идеал нарурщика или природы, можно сделать таким цветом, который скажет сам за себя и за настроение художника, покажет правельный оттенок или тень. Эти картины надо смотреть издали. Потому что вблизи картина выглядит смазано и непонятно.нодо подойти к картине близко, потом потихоньку отходить все дальше и дальше. Изображение будет сначала смазаным, потом все больше и больше  проявится его четкость. Это потрясающие зрелище. И вы просто влюбитесь в это произведение искусства. Вы не сможите оторвать от него взгляд, вы просто прикованы к этому творению. Оно вас, как будто, притягивает к себе какими-то чарами и таинственностью. 
Кубизм нельзя понять, его надо увидеть и влюбиться!



















6. Неоклассицизм (1918 - 1925)
Весной 1917 года поэт Жан Кокто, сотрудничавший с Сергеем Дягилевым, предложил Пикассо сделать эскизы костюмов и декорации к будущему балету. Художник отправился работать в Рим, где влюбился в одну из танцовщиц Дягилевской труппы - Ольгу Хохлову. Они поженились в 1918 году, а в 1921-м у них родился сын Поль. 
  В это время его полотна очень далеки от кубизма; на них: ясные и понятные формы, светлые тона, правильные лица. Самая выразительная картина этих лет - "Портрет Ольги в кресле" (1917). Пикассо активно критиковали за смену стиля, как прежде критиковали за кубизм. На эти обвинения он ответил в одном из интервью: "Всякий раз, когда я хочу что-то сказать, я говорю в той манере, в которой, по-моему ощущению это должно быть сказано". Другие картины "реалистического" периода: "Купальщицы" (1918), "Женщины, бегущие по пляжу" (1922), "Детский портрет Поля Пикассо" (1923).
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«портрет  Ольги в кресле»             «женщины, бегущие по пляжу»                 «портрет Поля пикассо»










7. Сюрреализм (1925 - 1936)
"Красота будет конвульсивной, или ее не будет" - сказал Андре Бретон, основоположник сюрреализма, течения в искусстве, ставившего своей задачей постижение истинных глубин художественного творчества посредством проникновения в мир снов и бессознательного.
  В 1925 году Пикассо написал картину "Танец". Агрессивная, болезненная, с деформированными фигурами, она отражает тяжелый период в семейной жизни художника и одновременно провозглашает новый перелом в его творчестве. Пикассо близок к сюрреалистам, но у него всегда свой путь. 
Работы этого периода: "Купальщица, открывающая кабинку" (1928), "Фигуры на пляже" (1931), "Женщина с цветком" (1932) и др. 
   В холодный январский день 1927 года Пикассо встретил семнадцатилетнюю Марию Терезу Вальтер. Он приобрел для нее замок Буажелу и там она стала его единственной моделью и героиней нескольких его известных работ, например "Зеркало" (1932, частное собрание), "Девушка перед зеркалом", (1932, Музей современного искусства, Нью-Йорк); с нее также сделана скульптура "Женщина с вазой" (теперь эта скульптура стоит на могиле художника)). В 1935 году Мария-Тереза родила дочь Майю, но к 1936 году Пикассо расстался с обеими женщинами, хотя официально не был разведен с Ольгой Хохловой вплоть до ее смерти в 1955 году. 
   В 1930-1934 годах Пикассо увлекается скульптурой и создает ряд скульптурных работ в духе сюрреализма: "Лежащая женщина" (1932), "Мужчина с букетом" (1934), а также с помощью своего испанского друга-скульптора Хулио Гонсалеса сооружает различные металлические абстрактные конструкции. В те же 30-е гг. он создает ряд гравюр-иллюстраций к "Метаморфозам" Овидия (1930) и произведениям Аристофана (1934), свидетельствующих о том, что классика всегда была для него сильным источником вдохновения. 
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         «танец»	«фигуры на пляже»
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  «женщина с цветком»





















8. Жизнь в годы войны (1937-1945)
Начиная с 1930-х годов в творчестве Пикассо появляется такая ключевая для него тема и образ как бык, Минотавр. Художник создает целый ряд работ с этим персонажем ("Минотавромахия", 1935), при этом миф о Минотавре Пикассо трактует по-своему. Для Пикассо бык, Минотавр - это разрушительные силы, война и смерть. 
Апогеем развития этой темы стала знаменитая картина Пикассо "Герника" (1937). Герника - это маленький городок басков на севере Испании, практически стертый с лица земли немецкой авиацией 1 мая 1937 года. Эта огромная (почти восемь метров в длину и три с половиной в высоту) монохромная (черный, белый, серый) картина была впервые выставлена в республиканском павильоне Испании на Всемирной выставке в Париже.
Однажды гестапо устроило обыск в доме Пикассо. Нацистский офицер, увидев на столе фотографию "Герники", спросил: "Это вы сделали?". "Нет" - ответил художник - "это сделали вы".
   В этот же период создана и серия монстров "Мечты и ложь генерала Франко" (1937) (в 1936 году во время гражданской войны в Испании Пикассо поддержал республиканцев и выступил против сторонников генерала Франко) и еще ряд картин на сходные темы: "Ночная рыбалка на Антибах" (1939), "Плачущая женщина" (1937) (последнюю картину он писал с Доры Маар, югославской женщины-фотографа, с которой Пикассо познакомился в 1936 году; она прославилась тем, что запечатлела стадии работы Пикассо над "Герникой"). 
   В годы второй мировой войны Пикассо живет во Франции, где сближается с коммунистами-участниками Сопротивления (в 1944 Пикассо даже вступает во Французскую компартию). В это время он создает такие картины с тем же лейтмотивом быка, войны и смерти: "Натюрморт с бычьим черепом" (1942), "Утренняя серенада" (1942, Нац. музей современного искусства, Центр Помпиду, Париж), "Бойня" (1944-1945, Музей современного искусства, Нью-Йорк) и скульптуру "Человек с агнцем" (1944), которая была установлена впоследствии перед старинным романским собором на торговой площади города Валлорис на юге Франции. 
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                                        «герника»	«плачущая женщина»
























9. Послевоенный период (1945 - 1960e)
Уже в мирное время, в 1946 году, Пикассо делает живописный ансамбль из 27 панно и картин для замка княжеской семьи Гримальди в Антибе - курортном городе на Средиземноморском побережье Франции. Панно в первом зале называется "Радость бытия" и вся серия выдержана в том же духе гармонии с природой и бытием - изображения фавнов, обнаженных девушек, кентавров, сказочных существ… 
  В 1946 году Пикассо знакомится с молодой художницей Франсуазой Жило и переезжает с ней в замок Гримальди. Франсуаза вскоре дарит ему сына Клода и дочь Палому. Франсуазе посвящена картина "Женщина-цветок". (В 1953 году Франсуаза сбежала от Пикассо с двумя детьми из-за его сложного характера и постоянных измен, художник тяжело переживал это расставание, что отразилось в ряде его работ того времени - например, в серии рисунков тушью, изображающих отвратительного старого карлика буффонадно контрастирующего с юной и прекрасной девушкой). 
  В 1949 году Пикассо рисует своего знаменитого "Голубя мира" на плакате Всемирного конгресса сторонников мира в Париже, а в 1951 году создает политическую картину "Резня в Корее" (Музей Пикассо, Париж). С 1947 года Пикассо живет на юге Франции, в городе Валлорисе, где расписывает в 1952 году стены старой капеллы аллегорическими символами войны и мира и сам называет все это "Храмом мира". В Валлорисе же Пикассо занялся керамикой. Он создает своих излюбленных персонажей - кентавров, фавнов, быков, голубей, женщин, делает антропоморфные кувшины. До сих пор в этом городке на юге Франции сохранились так называемые "керамические мастерские", которые продолжают держать марку "Пикассо" и тиражировать изделия, придуманные художником. В 1958 году уже признанный и прославленный художник создает для здания ЮНЕСКО в Париже монументальную композицию "Падение Икара". В 1961 году почти 80-летний Пикассо женится на 34-летней красавице Жаклин Рок. Она вдохновляет его на серию портретов, на которых можно увидеть ее точеный профиль сфинкса. Для нее и себя он покупает виллу в Каннах. 







10. Последние годы (конец 60-х - 1973)
В 1960-х годах Пикассо пишет различные вариации на темы прославленных мастеров - Веласкеса, Гойи, Манэ в свободной скандальной кубистической манере: "Девушки на берегу Сены. По Курбе" (1950, Художественный музей, Базель), "Алжирские женщины. По Делакруа" (1955), "Менины. По Веласкесу" (1957), "Завтрак на траве. По Мане" (1960).
   Также в позднем творчестве художник часто обращается к женскому портрету (портреты Жаклин Рок). Жаклин остается последней и верной женщиной Пикассо и ухаживает за ним, уже больным, ослепшим и плохо слышащим, до самой его смерти. Умер Пикассо 8 апреля 1973 в возрасте 92 лет, мультимиллионером, в городе Мужене во Франции и похоронен около принадлежавшего ему замка Вовенарг. Он оставил после себя более 80 тысяч работ (по другим сведениям около 20 тысяч). О смерти сам Пикассо говорил так: "Я все время думаю о Смерти. Она всего лишь женщина, которая никогда не покинет меня". Еще при жизни художника, в 1970 году был открыт Музей Пикассо в Барселоне (картины для этого музея передал сам Пикассо), а в 1985 усилиями наследников художника - уже был создан Музей Пикассо в Париже, насчитывающий более 200 картин, более 150 скульптур и несколько тысяч рисунков, коллажей, эстапмов, документов. 
   Творчество Пикассо кардинальным образом повлияло на ход развития искусства и культуры всего XX века. А на мировых аукционах до сих пор отыскиваются и выставляются на продажу все новые и новые, пока еще малоизвестные работы прославленного мастера из его огромного наследия.













   Заключение.
Первый раз я увидела картину Пикассо на уроке истории. Картина была выполнена в направлении кубизма. Меня очень заинтересовал это направление. А именно в исполнении Пикассо.  В библиотеке я прочитала биографию Пикассо, и она меня поразила.  Она была такой разнообразной, не на чью больше не похожей.  А его творчество было столь динамично развивающимся, что было похоже на бурный поток горной реки. У его картин было всегда много поклонников и это будет продолжаться еще очень долго. В итоге мною  собранно много интересных фактов заинтересовавших меня и думаю, что вас они тоже заинтересуют.
        Пикассо пробовал себя в разных направлениях искусства и в каждом из них , он оставлял что-то своё.
         Также, он пробовал писать в направлениях «Неоклассицизм», «Сюрреализм» и благодаря его картинам в этих направлениях, «Неоклассицизм» и «Сюрреализм» получили отражение в литературе и стали литературными течениями. 
На уроке истории я представила свою работу классу. Затем провела опрос и составила статистику:
	      
 «ВОПРОС»
	      
«ДА»
	      
«НЕТ»
	
«НЕ ЗНАЮ»

	Вы знаете что такое кубизм?
	35%
	55%
	10%

	Видели ли вы картины?
	80%
	20%
	0%

	   Где он родился?
	4%
	84%
	12%

	Во сколько поступил в академию?
	2%
	96%
	2%

	В каком возрасте он умер?
	6%
	74%
	20%



После проведения опроса, я убедилась, что Пикассо прожив столь интересную и выдающуюся жизнь, наше поколение мало интересуется искусством и жизнью людей таких как Пабло Пикассо. 
После всего выше сказанного, я еще раз убедилась в актуальности своей работы.
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