Дрогобицький державний педагогічний університет імені Івана Франка










Оксана ПЕТРІВ, Тетяна БІЛАН




ІСТОРІЯ УКРАЇНСЬКОГО
 ОБРАЗОТВОРЧОГО МИСТЕЦТВА

[bookmark: _GoBack]Навчальний посібник 












Дрогобич
 2026

УДК 73/76(091)(477)(072)
П 30


Рекомендовано до друку вченою радою Дрогобицького державного педагогічного університету імені Івана Франка
(протокол № 4 від  «26»  березня  2026 р.)




Рецензенти:
Сидор Михайло Богданович – кандидат мистецтвознавства, доцент кафедри вокально-хорового, хореографічного та образотворчого мистецтва Дрогобицького державного педагогічного університету імені Івана Франка
Попп Руслана Петрівна – кандидат історичних наук, доцент кафедри історії України та правознавства Дрогобицького державного педагогічного університету імені Івана Франка


Відповідальна за випуск:
Скотна Надія Володимирівна – доктор філософських наук, професор, завідувач кафедри філософії, соціології та політології імені професора Валерія Скотного Дрогобицького державного педагогічного університету імені Івана Франка



Петрів Оксана, Білан Тетяна
Історія українського образотворчого мистецтва: навчальний посібник. Дрогобич: Дрогобицький державний педагогічний університет імені Івана Франка, 2026, 95 с.








Цей навчальний посібник укладений відповідно до програми курсу «Історія українського образотворчого мистецтва», що складена на основі освітньої програми «Образотворче мистецтво» для підготовки фахівців першого (бакалаврського) рівня вищої освіти Дрогобицького державного педагогічного університету імені Івана Франка. Посібник містить тексти лекцій, питання та завдання для самоконтролю, літературу, довідково-інформаційний матеріал.

О. Петрів, Т. Білан, 2026
Дрогобицький державний педагогічний
університет імені Івана Франка, 2026
ЗМІСТ

Вступ …………………………………………………………………… 4
Мистецтво як феномен культури………………………………..….. 5
Образотворче мистецтво найдавніших часів  ………………12
Образотворче мистецтво Київської Русі  …………………… 24
Образотворче мистецтво 14 – першої  половини 16 ст. ……. 32
Образотворче мистецтво другої половини 16 – першої половини 17 ст. ………………………………………………….. 37
Образотворче мистецтво бароко ………………………….……43
Образотворче мистецтво класицизму та романтизму ………51
Образотворче мистецтво другої  половини 19 – 20 ст. …...… 60
Сучасне українське образотворче мистецтво …………………..… 82
Література …………………………………………………….……….. 91
Предметний покажчик ……………………………………………...…93




































ВСТУП

Зміст навчального посібника «Історія українського образотворчого мистецтва» має на меті сформувати професійні компетентності, що спрямовані на розкриття характеристики найважливіших етапів історії українського образотворчого мистецтва. У змісті посібника здійснено аналіз основних напрямів, стилів мистецтва, подано характеристику видів, жанрів і знакових творів українського образотворчого мистецтва. Навчальний посібник дасть змогу студентам отримати навички розв’язувати складні спеціалізовані завдання та обґрунтовувати практичні проблеми щодо аналізу мистецьких процесів та еволюції художнього мислення, котрі відбувалися на території України від найдавніших часів до сьогодення.
Пропонований посібник укладений відповідно до програми курсу «Історія українського образотворчого мистецтва», складеній на основі освітньої програми «Образотворче мистецтво» для підготовки фахівців першого (бакалаврського) рівня вищої освіти Дрогобицького державного педагогічного університету імені Івана Франка. Навчальний посібник містить теоретичний матеріал, запитання та завдання для самоконтролю, літературу, довідково-інформаційний матеріал.
Дослідження історії українського образотворчого мистецтва зумовлює необхідність самостійної роботи студентів, що включає: опрацювання проблемних питань курсу; вивчення та анотування рекомендованої літератури. Згідно з вимогами освітньої програми здобувачі вищої освіти повинні знати особливості і тенденції розвитку українського образотворчого мистецтва, основні компоненти розвитку та становлення українського образотворчого мистецтва, стильові мистецькі течії, напрями, їхні хронологічні рамки та вміти аналізувати особливості становлення українського образотворчого мистецтва, відтворювати закономірності розвитку українського образотворчого мистецтва у різні епохи.















МИСТЕЦТВО ЯК ФЕНОМЕН КУЛЬТУРИ

1. Мистецтво як форма суспільної свідомості. Образотворче мистецтво та його види.
2. Графіка як вид образотворчого мистецтва.
3. Живопис та його художня специфіка.
4. Скульптура як особливий вид образотворчого мистецтва.

1. Мистецтво як форма суспільної свідомості. Образотворче мистецтво та його види
Мистецтво є одним із найважливіших феноменів у бутті соціуму. Мистецтво є однією із форм суспільної свідомості. Воно є важливою сферою людської діяльності і відіграє особливу роль у житті суспільства і людини зокрема. 
Мистецтво – це особливий вид духовно-практичного освоєння дійсності за законами краси у художньо-образній формі. 
Його прикметною особливістю є освоєння дійсності у художньо-образній формі. Через художній образ митець цілісно осягає світ та моделює його естетично за певними канонами.
Художній образ – це створена митцем художня картина реальної дійсності (події, явища, істоти, речі тощо) або переживань митця.
Художній образ – це специфічна для літератури та мистецтва конкретно-чуттєва форма відображення дійсності [5, 648].
Художній образ – це узагальнена, але водночас конкретна картина реальної дійсності або внутрішнього світу митця, втілена засобами мистецтва (живопису, музики, мови) як естетичне освоєння світу, передача ідей, почуттів та переживань, що має безпосередній емоційний вплив на глядача чи читача, поєднуючи загальне з одиничним.
Мистецтво як одна з форм суспільної свідомості відображає реальну дійсність, насамперед життя людини, людські стосунки, їхні переживання тощо. Мистецтво виражає внутрішню потребу людини в образно-символічному відображенні свого життя. Мистецтво створює так звану другу реальність – світ внутрішніх переживань людини у художній формі. Художнє відображення може виражатись у видимих образах (образотворче мистецтво), у звукових образах (музика), у слові (література), через синтез окремих видів мистецтва (театр, кіно). Воно може поєднувати специфічні художні завдання з безпосередньо утилітарними (практичними) – архітектура, декоративно-ужиткове мистецтво тощо [17, 6–7 ].
Художній розвиток людства відбувався шляхом перманентних змін: від первісного синкретизму до виокремлення окремих видів мистецтв: графіка, танець, скульптура, музика, театр, література тощо.
Мистецтво має здатність чинити значний ідеологічний вплив на свідомість людини та впливати на формування її суспільних, моральних, естетичних ідеалів і завдяки цьому може перетворювати дійсність.
Особливості впливу мистецтва на людину: з допомогою мистецтва людина здатна сприймати навколишній світ у цілісності; мистецтво безпосередньо контактує з емоційною сферою особистості, активізує її уяву, викликає особливі переживання (естетичні, художні) [17, 7].
Функції мистецтва: пізнавальна, комунікативна, сугестивна, розвивальна, естетична, виховна, гедоністична, катарсисна.
Мистецтво – це частина культури, що відображає та формує людський досвід, цінності та світогляд. Воно також відіграє важливу роль у збереженні та передачі культурної спадщини, сприяючи розвитку національної ідентичності та формуванню культурного середовища.
Мистецтво поділяють на такі види: просторові (статичні) – архітектура, графіка, скульптура, живопис, художнє фото, декоративно-ужиткове мистецтво; часові (динамічні) – література, музика; просторово-часові (синтетичні) – хореографія, театр, кіно, анімація, естрада, цирк.
Образотворче мистецтво – це загальна назва візуальних видів мистецтва – графіки, живопису, скульптури, які відображають дійсність у зримих образах на зображальній площині і в просторі. До специфічних художніх засобів образотворчого мистецтва належать: лінія, штрих, пляма, колір, пластика, фактура, світлотінь, що надають змогу створювати зображення видимих предметів [17, 8]. У різних видах образотворчого мистецтва ці художні засоби використовуються різною мірою та у різному співвідношенні. Лінія та штрих використовується у графіці для створення контуру, об’єму, передачі руху тощо. Для живопису важливими є колір та світлотінь, через насиченість кольору, його відтінки, контрасти та нюанси можна виражати об’єм, простір, настрій тощо. Для скульптури важливими виражальними засобами є об’єм, світлотінь, фактура, силует, колір, з допомогою яких створюють реальну тривимірну форму з матеріалу (камінь, дерево, бронза тощо) через пластичне моделювання для передачі характеру, руху, емоцій тощо. Отже, кожен вид образотворчого мистецтва має свої пріоритетні виражальні засоби, які формують його унікальну мову.

2. Графіка як вид образотворчого мистецтва
Графіка (від грец. grapho – пишу, креслю, малюю) – це вид образотворчого мистецтва, що базується на використанні ліній, штрихів, крапок, плям для створення зображення – малюнка; а також – зображення, що віддруковане за допомогою спеціальних приладів і машин. Малюнок виконується в одному тоні на папері, картоні, тканині тощо олівцем, пензлем, пером, вуглиною.
Основні засоби виразності графіки – крапка, лінія, штрих, пляма, тон, світлотінь. Роль кольору у графіці порівняно обмежена. 
Графіка є одним із найдавніших видів мистецтва, її можна вважати основою всіх образотворчих мистецтв. Основним засобом створення художнього образу в графіці є лінія, штрих, які творять контур зображення. З малюнка починається зародження образотворчого мистецтва. Малюнок може виконуватися із застосуванням олівця, крейди, чорнила, туші, сангіни, вугілля, акварелі тощо. Особливостями графіки є: перевага лінії та штриха над кольором; лаконізм художньої мови; умовність зображення; підкреслення світлотіні. Графіка поділяється на такі основні різновиди: станкова, прикладна, комп’ютерна.
Унікальною технікою, що поєднує графіку та живопис, є монотипія.
Монотипія – це різновид графіки, що виконується шляхом малювання на гладкій поверхні, яка не поглинає фарбу (скло, метал, пластик), а потім робиться відбиток на іншій поверхні. Малюнок переноситься на вологий або сухий папір під тиском – вручну або пресом. Особливістю цієї техніки є те, що створюється лише один якісний відбиток. 
Різновидом графіки є гравюра, яка є значно складнішою, ніж малюнок. Гравюра відома з 6–7 ст. у Китаї, у Європі – з 14– 15 ст.
Гравюра (від франц. graver – вирізати, висікати) – вид графіки, в якому зображення є друкованим відбитком з малюнка, вирізьбленого або витравленого на спеціально підготовленій дошці або пластині. Цінність мистецтва гравюри полягає в можливості створювати кілька однакових примірників з одного зображення.
За призначенням гравюра поділяється на кілька видів: станкова (тобто самостійний твір), книжкова, газетно-журнальна (ілюстрації), прикладна (плакати, афіші, екслібриси (книжкові знаки)).
Основні матеріали для гравюри: метал (цинк, мідь, сталь), дерево (самшит, грушеве, пальмове тощо), лінолеум, камінь, картон, гіпс тощо. Обробка гравіювальної дошки (пластини) виконується або механічними способами, тобто за допомогою інструментів з металу (голка, штихель, шабер тощо), або шляхом травлення кислотою.
Виділяють такі види гравюри:
Ксилографія (від грец. xylon – дерево) або дереворит – це гравюра на дереві, а також відтиск з такої дошки на папері. Це найдавніший вид гравюри, так званий метод високого друку, за якого фарба наноситься на випуклі частини дерев’яної форми, проміжки між якими роблять спеціальними інструментами (різцями, штихелями). Художник видаляє ті місця, які на папері повинні залишатися порожніми, а лінії малюнка залишає непорушними. Гравюру друкують за допомогою друкарської машини, використовуючи таку ж фарбу, як і для друку газет, журналів, книг. Методом ксилографії раніше також виготовляли книги. 
Офорт (від франц. eau-forte – «міцна вода», азотна кислота) – це гравюра на металі (цинку, міді). Техніка офорту була започаткована на межі 15–16 ст. і особливо поширилася у 17 ст. Офорт виконується за допомогою кислот. Спочатку гладеньку металеву дошку покривають кислототривким шаром лаку, на якому художник продряпує голкою малюнок. Потім металеву дошку кладуть на одну хвилину у посудину з кислотою, яка виїдає продряпані місця. Після цього лак з дошки змивають спиртом – офорт готовий. Офортом зокрема займався Тарас Шевченко – у цій техніці художник створив зокрема альбом «Живописна Україна».
Ліногравюра (від лат. linum – полотно) – це гравюра, що створюється шляхом вирізування малюнка на лінолеумі. Техніка виникла на початку 20 ст. Ліногравюра виконується аналогічно ксилографії, але замість дерева використовується лінолеум. Шляхом видалення (вирізання) частини матеріалу за допомогою спеціальних різців (штихелів) створюється рельєф, з якого роблять численні відбитки. Фарба наноситься на опуклі частини лінолеуму, а потім відбивається на папері. Ліногравюра часто застосовується для створення плакатів, ілюстрацій, листівок.
Літографія (від грец. lithos – камінь) – вид друкованої графіки та спосіб плоского друку, коли друкованою формою є поверхня каменю, а фарба під тиском переноситься з поверхні каменю на папір. Друкована форма не має рельєфу, малюнок не вирізається, а малюється, тому це не є гравюра у буквальному сенсі слова. На спеціальному літографському камені жирними чорними олівцями малюють лінії, які є стійкими до кислоти. Фарба прилипає лише до жирних ліній, а інші частини залишаються чистими.
Метод літографії винайшов німецький драматург і актор Йоганн Алоїз Зенефельдер, коли шукав дешевий спосіб тиражувати свої п’єси. Суть методу полягає у використанні властивості жирів відштовхувати воду та притягувати фарби, що дало змогу переносити зображення з кам’яної плити на папір. 1796 р Й. А. Зенефельдер відкрив першу літографську майстерню у Мюнхені. Завдяки простій технології та швидкості друку літографія розповсюдилася в Європі. Вже на початку 19 ст. було відкрито багато майстерень, у яких друкували афіші, етикетки, офіційні папери, книжкові ілюстрації. 

3. Живопис та його художня специфіка
Живопис (малярство) – вид образотворчого мистецтва, художнє відображення предметного світу на площині за допомогою кольорових матеріалів [15, 102].
Живопис – один із найдавніших видів образотворчого мистецтва. Від початку появи людини на землі малярство допомагало їй оприявнювати думки, ідеї, емоції, релігійні уявлення тощо. Створення художніх образів у малярстві відбувається шляхом нанесення фарби на будь-яку поверхню (папір, полотно, дерево, посуд, стіна тощо).
Основні виражальні засоби живопису: колорит – гармонійне поєднання кольорів, їхнє спільне звучання; композиція – поєднання всіх елементів картини в єдине ціле; світлотінь – чітко розмежовані градації світлого й темного, завдяки чому можна передати об’ємні властивості предметів [17, 9]; перспектива – спосіб зображення об’ємних предметів на площині.
Станковий живопис – це твори образотворчого мистецтва, що мають самостійний характер та не пов’язані з будь-яким художнім ансамблем (картина, ікона).
Монументальний живопис – живописні твори значного розміру, пов’язані з архітектурою, але із самостійним і суспільно значимим образним змістом: фреска, вітраж, панно, мозаїка. Монументальне малярство виконує в ансамблі й декоративну роль, тому його іноді називають монументально-декоративним. Твори монументального живопису прикрашають архітектурні споруди всередині та зовні: стіни, стелі, зали. Монументальний живопис відрізняється не тільки своїми розмірами, а й змістом. Темами таких картин є історичні події, героїчні подвиги тощо. 
Фреска – живописний твір, виконаний водяними фарбами на свіжій вогкій штукатурці. Фреска – техніка живопису на вогкій штукатурці.
Мозаїка – це зображення або візерунок, зроблений з окремих щільно припасованих один до одного і закріплених на цементі або мастиці різнокольорових шматочків скла (смальти), мармуру, камінців, тощо.
Вітраж – твір декоративного мистецтва сюжетного або орнаментного характеру, виконаний із шматочків різнокольорового скла, з’єднаного між собою металевими пластинами.
Панно – це живописний твір декоративного призначення, закріплений у стіні інтер’єру (картина, мозаїка, барельєф, фото тощо).
Декоративний живопис – живописні твори, що використовуються для оздоблення інтер’єру, екстер’єру, архітектурних споруд, предметів побуту тощо.
Виділяють такі жанри образотворчого мистецтва:
Портрет – жанр образотворчого мистецтва, в якому відтворюється людська індивідуальність.
Автопортрет – портрет художника, виконаний власноруч. 
Натюрморт – жанр образотворчого мистецтва, в якому об’єктом зображення є неживі предмети (посуд, плоди, дичина, квіти тощо).
Пейзаж – жанр образотворчого мистецтва, в якому об’єктом зображення є природа.
Історичний жанр – жанр образотворчого мистецтва, в якому об’єктом зображення є зображення історичних подій минулого і сучасності.
Побутовий жанр – жанр образотворчого мистецтва, в якому об’єктом зображення є повсякденне приватне і громадське життя.
Батальний жанр – жанр образотворчого мистецтва, в якому об’єктом зображення є воєнні події і військове життя.
Анімалістичний жанр – жанр образотворчого мистецтва, в якому об’єктом зображення є тварини.
Ведута – жанр образотворчого мистецтва, в якому об’єктом зображення є міський пейзаж.
Марина – жанр образотворчого мистецтва, в якому об’єктом зображення є морський краєвид.
Основні різновиди малярської техніки прийнято позначати за різновидами барвникових матеріалів: олійний живопис, акварель, гуаш, темпера, пастель тощо. 
4. Скульптура як особливий вид образотворчого мистецтва
Скульптура – один з найдавніших видів мистецтва. Вже в первісну добу майстри виготовляли фігурки тварин, людей, ймовірно, використовуючи їх у культових ритуалах та обрядах. У добу античності скульптура досягла значного вдосконалення та розквіту і продовжувала розвиватися в усі наступні культурно-історичні періоди, втілюючи світоглядні настанови епох.
Скульптура (від лат. sculpo – вирізую, висікаю) – вид образотворчого мистецтва, мистецтво зображення навколишнього світу в об’ємній формі.
Скульптура – вид образотворчого мистецтва, що полягає у створенні художніх образів у формі тривимірних об’ємних форм шляхом різьблення, ліплення, витісування, виливання тощо з твердих чи пластичних матеріалів (каменю, металу, дерева, глини, воску тощо); твір цього виду мистецтва. Скульптура надає матеріальним предметам, істотам об’ємно-просторового зображення.
Головними відображувальними способами скульптури є постановка постаті у просторі, передача її пози, жесту, руху, світлотіньове моделювання, фактура ліплення, обробка матеріалу, характер силуету, вибір пропорцій. Об’ємна скульптурна форма створюється в просторі за законами гармонії, ритму, рівноваги, взаємодії з навколишнім середовищем, на основі анатомічних особливостей моделі.
Є два види скульптури: кругла скульптура – зображення, що вільно розміщуються у просторі та досяжні для огляду з усіх боків, і рельєф – скульптурне зображення на площині. Круглу скульптуру поділяють на кілька типів, залежно від того, яка частина людської фігури зображена: бюст – зображення голови або погруддя; статуя – скульптура, що зображує зазвичай людей у повний зріст (рідко – до пояса, до колін), інколи – інших реальних або фантастичних істот (статуї богів, тварин); статуетка – невелика скульптурна фігура, що зображує людей, тварин, міфічних істот тощо, призначена для прикрашання інтер’єру; колос – статуя надвеликого розміру. Кінна статуя зображує людину-вершника (часто історичну особу, правителя, героя тощо) верхи на коні.
Є три типи рельєфу: барельєф, горельєф, контррельєф.
Барельєф – вид рельєфу, в якому скульптурне зображення виступає над площиною тла не більше, ніж на половину власного об’єму. Барельєфи найбільш розповсюджені як декорації фасадів споруд, інтер’єрів, а також на монетах, медалях, медальйонах тощо.
Горельєф – вид рельєфу, в якому скульптурне зображення (фігури, предмети) виступає над площиною фону більше, ніж на половину свого об’єму. Окремі частини скульптурного зображення можуть майже повністю відокремлюватися від площини, створюючи враження об’ємної скульптури. 
Контррельєф (заглиблений рельєф) – вид рельєфу, в якому зображення врізається у площину, зберігається площинність зображення (зображення увігнуте). У давні часи контррельєф використовували як спосіб виготовлення печаток для отримання опуклих відбитків у вигляді мініатюрного барельєфу. 
За призначенням скульптура поділяється на станкову, монументальну та декоративну.
Станкова скульптура – це скульптурні твори, що мають самостійний характер та не залежать від архітектурного середовища. Зазвичай розміщуються в музеях, приватних колекціях, на виставках тощо.
Монументальна скульптура – це скульптурні твори, які тісно пов’язані з архітектурою та громадським простором. Це – монументи, пам’ятники, скульптурні комплекси, що мають велике ідейне, суспільне значення, слугують для увічнення історичних подій, видатних людей, є частиною оздоблення міста, парку тощо. Монументальна скульптура увіковічнює значущі культурні символи. На відміну від декоративної скульптури, вона є носієм самостійного художнього образу, що взаємодіє з ансамблем і не залежить від нього повністю.
Декоративна скульптура – це скульптурні твори, що є частиною архітектурного ансамблю і призначені для оздоблення фасадів, інтер’єрів, споруд, парків, міських вулиць, площ; дрібна пластика. Це – інтер’єрні статуетки, фонтани, атланти, каріатиди тощо. 

Запитання та завдання для самоконтролю
1. Дайте визначення поняття «мистецтво».
2. Розкрийте проблему походження мистецтва.
3. Охарактеризуйте вплив мистецтва на людину і суспільство.
4. Назвіть основні функції мистецтва.
5. Розкрийте зміст поняття «образотворче мистецтво».
6. Назвіть види образотворчого мистецтва.
6. Охарактеризуйте види образотворчого мистецтва та їх особливості.
7. Назвіть та охарактеризуйте основні жанри живопису.

Теми для есе:
1. Роль мистецтва у житті людини і суспільства.
2. У чому полягає сутність мистецтва?
3. Чим є мистецтво для людини?



ОБРАЗОТВОРЧЕ МИСТЕЦТВО НАЙДАВНІШИХ ЧАСІВ

1. Синкретичний характер первісного мистецтва.
2. Художня творчість в епоху палеоліту.
3. Мистецтво епохи  неоліту. Трипільське мистецтво.
4. Особливості кіммерійського та скіфо-сарматського мистецтва.
5. Образотворче мистецтво античних міст-полісів Північного Причорномор’я

1. Синкретичний характер первісного мистецтва
Первісне мистецтво – це початковий та найтриваліший період художньої творчості в історії світової культури. Твори первісного образотворчого мистецтва пов’язані з появою людини сучасного типу та початком верхнього палеоліту. Сьогодні відомі та досліджені більше 10 тисяч творів палеолітичної графіки, живопису, скульптури. Людина епохи палеоліту зображувала на стінах печер, вирізала з кісток, дерева, м’якого каміння тих тварин, на яких полювала. На стоянках первісних людей знайдено жіночі статуетки, так звані «палеолітичні Венери». У період неоліту поширеною формою мистецтва стали наскельні малюнки. Епоха неоліту – період розквіту орнаментації, що пов’язано з виникненням кераміки. Орнамент прикрашав глиняний посуд та кістяні вироби. Наносився фарбами або вирізався на предметах з дерева, шкіри, тканини. В епоху бронзи панівного значення набула монументальна архітектура (мегалітичні споруди), виникнення якої було пов’язане з культом предків. Величезні споруди з каменю будувалися завдяки праці членів усієї первісної общини і демонстрували єдність роду. 
Характерною відмінністю первісного мистецтва від мистецтва класових суспільств є органічний зв’язок змісту та форми його творів, факторів матеріального і духовного життя як єдиного цілого. Первісне мистецтво було універсальною мовою духовного життя суспільства, виражало не особисті погляди авторів творів, а колективний погляд на світ. Як засіб відображення духовного життя первісного суспільства воно було невід’ємною частиною практичного життя. Тому натільні та наскельні малюнки, статуетки, ритуальні маски не були для їхніх творців витворами мистецтва. Образотворче мистецтво у формі знаково-символічних зображень закріплювало необхідний досвід і важливі форми поведінки. Танець мав подібне ідеологічне навантаження: він міг бути мисливським, ритуальним, військовим, побутовим тощо. Зазвичай об’єктами зображення творів первісного мистецтва були тварини (бізони, мамонти, олені), зображення людини посідають друге місце, переважно – це зображення жінки, що обумовлено суспільним устроєм – матріархатом. Жінка займала панівне місце у тогочасному суспільстві, що й відображено у мистецьких артефактах. Первісне мистецтво не було автономною галуззю культури, воно було синкретичним (з грецьк. synkretismos – об’єднання), тобто воно існувало в нероздільній єдності з іншими формами діяльності, різні художні засоби – графічні, пластичні, звукові, мовні, хореографічні – використовувалися сукупно. Живопис, музика, слово, танець не розділялись як особливі форми мистецтва, а перепліталися з іншими сферами діяльності, утворюючи разом з ними так званий первісний синкретизм. Тобто всі види духовної діяльності були пов’язані з мистецтвом, не було поділу між творцями, виконавцями і споживачами мистецтва: кожен міг виступати у будь-якій із цих ролей. Наприклад, під час полювання були об’єднані складові: уміння виготовляти зброю, знання про звички тварин, соціальні зв’язки, які виражалися в організації полювання, релігійні уявлення – магічні дії для забезпечення успіху полювання, які також включали елементи художньої культури – пісні, танці, живопис. Отже, первісне мистецтво було органічною частиною необхідної тоді моделі життя, а також регулятором поведінки первісної людини. 

2. Художня творчість в епоху палеоліту
На території сучасної України перші люди з’явилися в добу пізнього палеоліту (близько 25–15 тис. років до н.е.), про що свідчать знайдені різноманітні артефакти. Найдавнішими стоянками палеоліту на території України є зокрема стоянка в селі Королеве Закарпатської області, Мізинська стоянка на Десні, Кирилівська – на території сучасного Києва. Житла стародавніх мисливців були виявлені археологами біля сіл Мізин (Чернігівська обл.), Гінці (Полтавська обл.), Добраничівка (Київська обл.). Ці оселі мали вигляд наметів, вони були змайстровані з кісток мамонта та дерева. Значну цінність мають знайдені на Мізинській стоянці прикраси, декоративні предмети, статуетки, вони демонструють високий рівень тогочасної майстерності. Ці мистецькі артефакти унікальні за декором, донині виявлено небагато таких аналогів. Вироби з кістки прикрашені своєрідним мізинським орнаментом у формі меандра (меандр – геометричний орнамент, візерунок у вигляді ламаної або хвилястої лінії, що утворює повторюваний мотив). Цікавими знахідками з Мізина є кістки мамонта, поверхня яких покрита розписом, розфарбованим сумішшю червоної вохри з кістковим жиром. Особливо вирізняються жіночі браслети з бивня мамонта, покриті меандровим орнаментом. Один із браслетів – суцільний, інший складається із п’яти окремих пластин; обидва декоровані вишуканим різьбленим орнаментом. Подібні вироби старокам’яної доби знайдено також на Київщині, Полтавщині, Тернопільщині.
Визначною пам’яткою цього періоду є Кам’яна Могила, що знаходиться у степу поблизу с. Мирне Мелітопольського району Запорізької області, з 2008 року – Національний історико-археологічний заповідник. Вона має вигляд високого пагорба (12 м), обкладеного велетенськими каменями. Упродовж років тут утворювалися печери і гроти, які слугували людям за святилища. Грот – це печероподібна заглибина чи порожнина у земній корі природного або штучного характеру. Первісні люди обожнювали природні підвищення, ототожнюючи їх із житлом богів. Тому пагорб у давнину був місцем поклоніння богам та здійснення культових обрядів. У гротах Могили виявлено велику кількість петрогліфів – наскельних малюнків, це – схематизовані зображення людей, тварин, сцени полювання, обрядів, танців, різноманітні орнаменти тощо – переважно їх видряпували шматками твердого каменю. Цікавим є так званий Грот Мамонта, який за припущеннями учених міг відігравати роль своєрідного центру мисливської магії. На стелі гроту зображено розташованих по колу чотирьох биків із спрямованими у різні боки рогами. Поруч зображено трьох оленів, які немовби йдуть один за одним. На малюнках збереглися залишки червоної фарби. На одному із зображень – шаман із піднесеними догори руками в оточенні різних мисливських обладунків. Завдяки цим знахідкам ми маємо змогу побачити елементи побуту та життєдіяльності давніх племен. Цікавими артефактами Кам’яної Могили є група т.зв. чуринг. Чуринги – це невеликого розміру камені, декоровані різними знаками та зображеннями. Чуринги використовувалися під час проведення культових дійств як сакральні предмети. Кам’яна Могила є наочним взірцем унікальної художньої творчості первісних людей. 
Серед оригінальних пам’яток дрібної пластики епохи пізнього палеоліту – невеликі статуетки «палеолітичні Венери», названі на честь римської богині краси Венери через виразні жіночі риси. Це – невеликі фігури (4–25 см заввишки) оголеної жінки з пишними формами, в яких акцент на жіночому началі – гіпертрофовані форми грудей, живота, стегон; форма скульптури вписується в геометричну форму ромба. Ці артефакти переважно виготовлені з каменю, мамонтової чи слонової кістки. Палеолітичні Венери, ймовірно, були магічними символами – пишнотілі жіночі форми могли уособлювати родючість. Під час їхнього розгляду вражає високий майстерний рівень виконання, тонке моделювання форми.
У період пізнього палеоліту зароджується духовне життя людини: первісні релігійні вірування (анімізм, тотемізм, фетишизм, магія), мистецтво, художні образи. Пізньопалеолітичне мистецтво виражає світоглядні уявлення тогочасної людини. Поширений образ жінки зумовлений її панівним становищем у житті племені та побуті окремого житла. Жінка кам’яної доби відала харчуванням, господарством та керувала релігійними ритуалами.
Отже, первісне мистецтво мало культове, магічне значення і було пов’язане з релігійними віруваннями та світоглядними уявленнями людей первісної доби. Воно зміцнювало соціальні зв’язки, допомагало формуванню общини, було засобом передачі досвіду.

3. Мистецтво епохи  неоліту. Трипільське мистецтво
Для доби неоліту (7–3 тис. рр. до н.е.) велике значення мало зародження землеробства і тваринництва, з’являється культура обробітку землі та сіяння зерна. Сформувався суспільний поділ праці, який сприяв розвиткові матеріальної та духовної культури. В образотворчому мистецтві неолітичних племен розвинувся декоративний напрям, тобто почали прикрашати орнаментом (різьба, вишивка) ужиткові речі (посуд, зброю, одяг тощо).
У 5 тис. до н.е. на південному сході Європи, зокрема на території сучасної України, проживали землеробсько-скотарські племена, які обробляли землю мотиками і вирощували пшеницю, ячмінь, боби, льон, горох тощо. Коли земля виснажувалася, вони переселялися на нове місце. Ці племена прикрашали кераміку лінійно-стрічковим орнаментом, тому культура отримала назву «культура лінійно-стрічкової кераміки». 
Значного рівня розвитку в добу неоліту набула Трипільська культура, яка досягла найбільшого розквіту між 5500 та 2750 роками до н. е. і проіснувала майже 2000 років. Вона була близькою за типом господарства до культури лінійно-стрічкової кераміки. Племена трипільської культури вважаються першими хліборобами на українській землі. Уперше пам’ятки трипільської культури дослідив у 1896 р. Вікентій Хвойка (1850–1914 рр.) – відомий український археолог чеського походження. Місце першої знахідки (село Трипілля на Київщині) дало назву всій культурі, яку ще за типом кераміки називають культурою мальованої кераміки. Основою господарства трипільців було землеробство, високого рівня досягло скотарство, поширеними були мисливство та рибальство. Важливе значення посідали гончарство, ткацтво, обробка міді, виготовлення знарядь праці, зброї із каменю, кременю, кістки, рогу. Житло переважно було наземним. Хати будували каркасні, площею до 140 кв. м., стіни були дерев’яними, обмащені глиною. Усередині була одна, дві, а також три кімнати. Стіни, простір навколо вікон та дверей розписували яскравим орнаментом. У хаті містилися глиняна піч з лежанкою, жертовник, який мав вигляд невеликого глиняного підвищення хрестоподібної або квадратної форми. Жертовник-вівтар розписували різнокольоровими фарбами.
Трипільське образотворче мистецтво набуло значного розвитку. Живопис Трипілля найчастіше зустрічається на керамічних виробах: посуді та фігуративній пластиці (статуетках). Фрагменти настінного живопису трипільців виявлено в інтер’єрі моделей трипільських жител. Особливого розвитку набула глиняна пластика. Переважно виготовляли різноманітні глиняні антропоморфні та зооморфні статуетки, зокрема, зображення жінки – так звані «палеолітичні Венери». У них підкреслені форми жіночої фігури – великі груди, масивні стегна, об’ємний живіт; зображення голови схематичне, скульптури часто прикрашені врізаними лініями. 
Трипільська культура вражає мальованою керамікою, її високим технічним і художнім рівнем, розмаїттям і досконалістю форм, вишуканістю орнаменту. Орнаменти включали спіралі, кола, хвилі, хрести, меандри інші символічні зображення. Трипільські гончарі виготовляли різноманітний посуд: миски, горщики, чаші, вази, глиняні діжки для зерна. Характерно, що кераміка виконувалася без гончарного кола. Випалювали посуд у спеціальних печах, розмальовували чорною, червоною, жовтою, білою фарбами. Трипільці також виготовляли прикраси з каменю, скла, міді, бурштину. 
Трипільська культура мала широку географію: набула поширення між Карпатами і Дніпром на території сучасних Молдови, Румунії та України площею понад 350 тис. кв. км. На теренах України було виявлено великі трипільські протоміста – Майданецьке, Небелівка, Тальянки, Доброводи, Веселий Кут, Гордашівка.
За даними археологів на межі 3–2 тис. до н. е. Трипільська культура зазнала занепаду. Науковці не визначили точних причин занепаду Трипільської культури. Можливо змінився клімат (похолодання, засуха тощо) чи їх відтіснили інші войовничі племена. Припускають, що трипільці асимілювалися серед інших племен того часу. 
За етнографічними ознаками Трипільська культура є близькою до української: багато елементів трипільського орнаменту виявляємо в українській народній вишивці, народній кераміці, килимах, писанках. Житло трипільців нагадує українську сільську хату 19 ст. 
Отже, Трипільська культура демонструє високий рівень розвитку мистецтва, передусім у майстерному виготовленні мальованої кераміки, глиняних статуеток, побутових предметів, які мали виразне декоративне оформлення. У мальованій кераміці використовували поєднання червоного, чорного, білого кольорів та відтінки природної глини. Трипільці були вмілими гончарями, їхні вироби мали вишуканий орнамент, яскравий декоративний розпис та привабливий естетичний вигляд, тому цю культуру називають ще культурою мальованої кераміки.

4. Особливості кіммерійського та скіфо-сарматського мистецтва
У 1 тис. до н.е. відбулися істотні зміни в культурі давнього населення, зокрема з’явилися залізні знаряддя праці та зброя. Культуру епохи раннього залізного віку на території сучасної України репрезентують зокрема кіммерійці, скіфи та сармати. Про кіммерійців та скіфів згадує грецький історик Геродот (5 ст.), «зокрема повідомляє про те, що території, зайняті скіфами, належали раніше кіммерійцям» [11, 359]. Провідною галуззю господарства кіммерійців було кочове скотарство, також вони освоїли технологію виробництва заліза із болотяних руд. Виготовлення металевої зброї допомогло суттєво покращити озброєння кінних дружин і давало істотні переваги у бою. У них панував родоплемінний лад, племена були об’єднані у союзи, які очолювали вожді-царі. Войовничість та кочовий спосіб життя кіммерійців відображений у їхній матеріальній культурі.
Учені виділили два ступені кіммерійської культури: чорногорівський та новочеркаський, які характеризуються відповідно курганними та безкурганними похованнями. Поховання під курганами вміщували гробниці із дерева, в які клали зброю: «стріли з бронзовими та кістяними наконечниками, кинджал з бронзовим руків’ям та залізним лезом, збрую (часто стременоподібні вудила), а в поховання жінок – «золоті та бронзові пронизки, намистини, глиняний посуд» [11, 359].
У художній творчості кіммерійців можна виокремити декоративно-прикладне мистецтво, монументальну та дрібну скульптуру. Поширеним був рослинний та геометричний орнамент у формі кілець, хрестів, спіралей, ромбів, трикутників, прямокутників, кутів, прямих та косих ліній, зигзагів, яким прикрашали посуд, зброю, зокрема руків’я кинджалів, жіночі прикраси, ювелірні вироби, збрую, зокрема деталі вузди, тощо. Цікавим артефактом кіммерійської культури є різьблені кістяні прикраси кінської вузди з кургану поблизу села Зольне у Криму. 
Дрібна пластика представлена фігурками різних свійських тварин – коня, кози, корови, вівці, свині тощо. Вціліли також взірці монументальної скульптури – стели у формі кам’яних стовпів, які, вочевидь, зображували воїнів. Вони не мають виразно зображеної голови людини, але містять рельєфне зображення зброї та одягу. Такі статуї (прототип «степових баб») встановлювали над похованнями знатних осіб. Кам’яні стели символізували озброєних чоловіків-воїнів. Цікавим артефактом кіммерійського мистецтва є золотий фалар з кургану Висока Могила (околиця села Балки Василівського району Запорізької області). Посуд кіммерійців (горщики, черпаки, келихи з циліндричними шийками) робили з товстими стінками і орнаментували канелюрами. Виробляли також келихи з дерева і оздоблювали їх золотом.
Кіммерійське військове об’єднання проіснувало до 7 ст. до н.е. і було підкорене скіфами.
Скіфські племена заселяли українські землі упродовж 7 ст. до н.е. – 3 ст. н.е. Скіфи підкорили місцеві племена і стали панувати в степах та лісостепах на північ від Понту (Чорного моря). За чотири століття скіфська культура зазнала великого розквіту і занепаду. Скіфи залишили значну кількість культурних пам’яток. Вони заснували великі укріплені городища, оточені високими валами або глибокими ровами. Характерним видом пам’яток є курганні поховання, в яких ховали скіфську знать: царів, воїнів, вельмож. Пам’яткою степової Скіфії є Кам’янське городище кінця 5 – початку 3 ст. до н.е. поблизу сучасного м. Кам’янка-Дніпровська на Запоріжжі, площа якого сягала близько 12 кв. км. Місто мало розвинену систему фортифікацій: подвійні рови, вали та природні урвища над річками Дніпро і Конка. У 4–3 ст. до н.е. центром Скіфії був Крим, тут було засновано Скіфське царство. На скіфську культуру суттєво вплинула культура античного світу, зокрема традиції міст-колоній на узбережжях Чорного й Азовського морів. Тут у 6 ст. до н.е. виникли грецькі міста-поліси: Ольвія, Тирас, Пантикапей (Керч), у 5 ст. до н.е. – Херсонес (біля сучасного Севастополя). Кочівні племена осіли поблизу грецьких міст, налагодивши з ними торгівлю зерном, худобою, шкірою тощо.
«Господарство окремих районів Скіфії було неоднорідним. У Степу домінувало кочове скотарство, в Лісостепу – землеробство. Водночас для частини населення Скіфії професією стала війна. В бою застосовували дальнобійний лук, короткий меч (акинак), дротик, бойову сокиру, клевець, пращу. Захисний обладунок складався зі шкіряного панцира з нашитими на ньому металевими пластинками («лускою»), щита, шолома, поножів» [11, 363].
Знаковими артефактами скіфської культури є курганні споруди. Для знатних осіб споруджували величезні кургани (наприклад, кургани Солоха, Гайманова Могила, Мелітопольський курган, Куль-Оба). Насипи могли бути заввишки до 20 м. Центральне поховання було чоловічим, інші камери призначалися для цариці, слуг, зброєносців, собак, коней, зброї, посуду, прикрас (наприклад, у кургані Чортомлик виявлено близько 4 тис. прикрас із золота, у Товстій Могилі – близько 600 артефактів) [11, 362].
Одним із великих скіфських поховань є курган Чортомлик поблизу м. Нікополь Дніпропетровської області (4 ст. до н.е.). Його висота – 20 м, діаметр – 350 м. У центральній могилі глибиною 12 м було поховано скіфських царя і царицю. Поруч поховано шість воїнів (чи слуг) та 11 бойових коней. Біля покійників виявлено велику кількість золотих і срібних виробів, зброю (мечі, сагайдаки зі стрілами), одяг та головні убори із золотими і срібними прикрасами, золотий та срібний посуд тощо. Найбільш цінною знахідкою є срібна ваза-амфора, на якій зображено рослин і птахів, а на фризі (верхній частині) – скіфів, що упокорюють коней. Скіфи мають бороди, видно елементи одягу – ковпаки, довгі штани, підперезані поясом. 
Розкопки скіфських могил засвідчили високий рівень розвитку їхнього мистецтва. Характерною ознакою скіфського мистецтва є звіриний стиль. Зображення різних тварин (оленів, вовків, овець, корів), птахів, риб, фантастичні зображення сфінкса, грифонів прикрашають зброю, предмети побуту, кінську збрую. Учені припускають, що в основі звіриного стилю – міфічні уявлення скіфів про бажання оволодіти силою і прудкістю – якостями, які притаманні тваринам. Матеріалом для виготовлення творів скіфського мистецтва були золото, срібло, бронза, ріг, кістка тощо. Використовували різні технології: литво, кування, різьблення, штампування, гравіювання, інкрустація, філігрань тощо. Майстри декорували одяг, головні убори, зброю, кінське спорядження, предмети культу, створювали різноманітні прикраси: каблучки, браслети, сережки, гребінці для волосся, кольє тощо.
Шедеврами скіфського мистецтва є золота пектораль із Товстої Могили, срібна ваза-амфора з кургану Чортомлик, золотий гребінь та срібні чаші із кургану Солоха, вази із кургану Куль-Оба, ваза із Гайманової могили, деякі високомистецькі золоті сагайдаки. Художній вигляд мають також скіфські кам’яні статуї із зображеннями воїнів. Оригінальною пам’яткою скіфської скульптури є навершя із зображенням бога Папая, що знайдене на Лисій горі в Дніпропетровській області. Навершя має рідкісну форму: наявні чотири розгалуження. Дослідники припускають, що це могла бути прикраса воза або навершя культового стовпа, біля якого проводили сакральні ритуали.
Золота пектораль знайдена 1971 року археологом Борисом Мозолевським під час розкопок скіфського кургану Товста Могила поблизу міста Покров Дніпропетровської області. Це нагрудна прикраса скіфського правителя 4 ст. до н.е., яка могла бути символом влади. Прикраса виготовлена з високопробного золота (958 проби) у різних техніках: лиття, карбування, філігрань, гравіювання, паяння, інкрустація кольоровою емаллю. Діаметр прикраси – 30,6 см, вага – 1150 г. Пектораль інтерпретується як модель скіфського світу, де нижній ярус зображає царство смерті (тваринний світ), верхній – світ життя (людський світ), а середній ярус – рослинний світ (Дерево Життя), що поєднує ці світи. На пекторалі зображено сюжети з життя скіфів (доїння овець та корів, виготовлення одягу), сцени боротьби між хижаками і здобиччю, що символізують вічну боротьбу за виживання. На верхньому ярусі представлено декілька окремих сюжетів. Центральна сцена верхнього ярусу репрезентує двох роздягнених до пояса чоловіків, які розтягнули на руках хутро, можливо готуються до якогось ритуалу. З обох боків від основної сцени стоять коні і корови з телятами, а неподалік скіфські слуги: один доїть вівцю, інший – корову, тримаючи в руках горщик і амфору. Поруч з ними знаходяться горити (чохли для лука) з луками і стрілами. Однак точне значення сюжету пекторалі залишається незрозумілим і є темою для численних наукових дискусій. Прикраса вважається однією з найвизначніших археологічних знахідок 20 століття та є шедевром світового мистецтва.
Отже, унікальні вироби із золота, срібла, бронзи (предмети побуту, культу, коштовності скіфської знаті, декоративні прикраси одягу, зброї, елементи кінської збруї) вражають високою майстерністю і є шедеврами світового мистецтва. 
На рубежі 4–3 ст. до н. е. почався занепад Скіфії, на її території з’явились більш войовничі кочові племена сарматів. Упродовж 3 ст. до н.е. – 4 ст. «сарматські племена становили значну частину населення тогочасної України (займаючи насамперед Степ і Лісостеп)» [11, 365]. Спосіб життя сарматів був подібним до кочового буття кіммерійців та скіфів. Основою господарства сарматського суспільства було кочове скотарство, зокрема випасання коней та овець. Вони постійно перевозили своє майно туди, де знаходили кращі пасовища. Важливою частиною їхньої життєдіяльності була військо-грабіжницька. Сармати мали войовничий характер, були вправними воїнами-вершниками, рішучими і мужніми у бою, мали добру зброю – стріли, мечі, кинджали, списи, аркани. Жінки також брали участь у військових походах, могли навіть керувати громадою. «У легендах залишилися згадки про войовничий дух сарматів та їхню мужню рішучість у бою. Мабуть, саме через це українсько-польська шляхта 16–17 ст. витворила етногенетичний міф походження саме від сарматів (українська шляхта – від сарматського племені роксоланів)» [11, 365]. Римський історик Тацит писав про силу і хоробрість сарматів, наголошував, що їхнім кінним загонам ніхто не може чинити опору.
Мистецтво сарматів базувалося на традиціях скіфського мистецтва. На основі скіфського ужиткового мистецтва сармати створили т.зв. новий звіриний, поліхромно-інкрустаційний стиль: у вироби із золота вони вмонтовували велику кількість коштовних каменів. Про їхню культуру і мистецтво дізнаємося з розкопаних курганів. «Майже єдиним видом сарматських пам’яток в Україні є кургани, поширені насамперед у Степу – Лісостепу, але розсіяні практично по всій території нашої країни. Сарматська поховальна споруда мала вигляд вузької прямокутної або овальної в плані ями, перекритої деревом, іноді – кам’яним закладом» [11, 365]. У поховальні камери чоловіків клали мечі, ножі, стріли, іноді посуд, шматки м’яса, для жінок – прикраси, амулети, фібули-застібки, бронзові круглі дзеркала, посуд тощо.
Унікальною археологічною пам’яткою сарматської культури є курган «Соколова Могила» (1–2 ст.), розташований біля села Ковалівка Миколаївської області. Тут було знайдено поховання знатної сарматської жінки, яка могла бути жрицею, оскільки знайдено низку предметів ритуального характеру: булава, флакон з ароматичними речовинами, курильниця, ступка, дерев’яний кубок тощо. У похованні також виявлено велику кількість коштовних прикрас: золоті браслети, золота каблучка, золоті сережки із гранатом, золоті намиста з коштовним камінням, золоті фібули, золоті нашивні пластинки, бронзове дзеркало зі срібною ручкою, срібний та бронзовий посуд, віяла тощо. Особливу увагу привертає вишуканий золотий браслет, у центрі якого вставка із зеленого скла, а по краях – сердоліки. Прикраса складається із широкого масивного обруча й відкидного щитка. Обруч складається із чотирьох товстих дротиків, а шестикутний щиток прикрашений геометричним орнаментом у техніці скані та зерні. У цьому ж похованні виявлено також мармурову ступку циліндричної форми діаметром близько 10 см. Посудина прикрашена меандровим орнаментом і свастикою, а стилізовані ручки виконані у вигляді тварин із витягнутими лапами й довгими вухами.
Унікальну колекцію прикрас знайдено у Ногайчинському кургані (1 ст. до н.е.) біля села Червоне (Ногайли-Ахмат) Білогірського району у Криму. Курган – заввишки 7 м, діаметром 46 м. Усередині розкопали 38 поховань, найцікавішим виявилося поховання заможної сарматки. У ньому виявлено вишукані золоті браслети, діадему, брошку, перстень, підвіски у вигляді лев’ячих голів, фібули, медальйони, золоті флакони для парфумів, амулет, намисто, золоті бляшки, срібні чаші, золоті пластини, тарілку, глечик та дзеркало. Майже в усіх сарматських жіночих похованнях були бронзові або білонові (сплав міді й срібла) дзеркала.
Цікавим артефактом скіфського мистецтва з Ногайчинського кургану є застібка-фібула, зроблена у вигляді дельфіна. Сармати дуже любили фібули. Фібула – це застібка для одягу, яка водночас була й коштовною прикрасою. Голова та хвіст дельфіна виготовлено з золота, а тулуб – з прозорого гірського кришталю. Погляд дельфіна виглядає зосередженим, а тіло – пластично вигнуте, що надає йому динамічності. 
Отже, скіфський звіриний стиль знайшов своєрідне продовження у мистецтві сарматів. Сармати створили новий стиль прикладного мистецтва – поліхромно-інкрустаційний стиль, майстри прикрашали вироби вставками зі смарагдів, рубінів, сердоліку, гранату, кольорової емалі – білої, блакитної, червоної.
Під натиском готів та гунів сарматська культура поступово зникла, а її представники асимілювалися з іншими народами, зокрема і з слов’янськими племенами.

5. Образотворче мистецтво античних міст-полісів Північного Причорномор’я
На південних теренах сучасної України упродовж 7–6 ст. до н.е. – 4 ст. н.е. набула розвитку антична культура і мистецтво. Античні міста-держави з’явилися в Північному Причорномор’ї у 7 ст. до н. е., коли почалось активне розселення греків на узбережжі Чорного моря. Греки-колоністи заснували низку міст уздовж морського узбережжя та гирл річок: Тіра (6 ст. до н.е., на правому березі Дністровського лиману на території сучасного м. Білгород-Дністровський Одеської обл.); Ольвія (7–6 ст. до н.е., біля гирла річки Південний Буг біля теперішнього села Парутине Миколаївської обл.); Пантікапей (6 ст. до н.е., біля сучасного м. Керч); Херсонес (5 ст. до н.е., територія сучасного м. Севастополя); Керкінітіда (5 ст. до н.е., зараз місто Євпаторія у Криму) тощо. Культурний рівень античних поселень був високим і сприяв жвавому розвитку мистецтва: архітектури, скульптури, живопису, ювелірного промислу. Жодне з цих міст не збереглося, найдовше проіснував Херсонес Таврійський, у 14 ст. його знищили татари. 
Характерною рисою античної культури був політеїзм, були поширеними культи давньогрецьких богів, зокрема вшановували Зевса, Афіну, Афродіту, Діоніса, Деметру, Артеміду, Аполлона тощо. Для богів організовували свята та обряди, будували храми, вівтарі, створювали скульптуру, коштовні прикраси, карбували монети з їхнім зображенням.
Архітектура міст Північного Причорномор’я була добре розвиненою, на жаль, не збереглася в первісному вигляді, залишилися лише її рештки. У будівництві майстри використовували античну ордерну систему з певними місцевими елементами. Міста переважно мали прямолінійне планування за так званою гіпподамовою системою, названою на честь давньогрецького архітектора Гіпподама Мілетського. Гіпподамова система або сітковий план – це тип планування міста, в якому вулиці розташовуються під прямим кутом одна до одної, утворюючи сітку. Основним будівельним матеріалом був місцевий камінь вапняк. У містах були школи, театри, акрополь, храми, вівтарі, громадські та житлові споруди, оборонні мури, брами. Місто мало сплановану забудову: у центрі знаходилась агора – головна площа, навколо неї розміщувалися адміністративні та культові споруди. Місто було обнесене оборонними стінами з вежами. Міські ансамблі оздоблювалися декоративними статуями, фризами, фронтонами, колонадами з капітелями, рельєфами на античні теми. Дороги викладали каменем, вздовж яких будували керамічні водогони. Біля поселення знаходилося кладовище-некрополь, збереглися поховальні споруди грецької знаті, наприклад склеп Деметри одному із дворів Пантікапею.
Мистецтво цих міст набуло високого рівня розвитку, про що свідчать знайдені артефакти. Особливого розвитку набув монументальний живопис (мозаїка, фреска), яким прикрашали храми, будинки, вівтарі, склепи й саркофаги заможних громадян, а також вулиці міст. Мозаїки місцевих майстрів мають багату кольорову гаму, цікаві композиції, вражають реалістичністю образів. Настінний живопис прикрашав інтер’єр громадських та житлових споруд, а також внутрішній простір кам’яних гробниць. Найбільша кількість розписів збереглася у поховальних камерах у межах Боспорського Царства. 
Яскравою пам’яткою фрескового живопису є розпис у склепі Деметри в Керчі. Це кам’яна гробниця римського періоду (1 ст. н.е.) з унікальними фресками в інтер’єрі. Споруда характеризується простотою та лаконізмом архітектурних форм. Гробниця має вигляд однокамерного склепу прямокутної форми та короткого дромоса. Настінні розписи виконані в елліністичній традиції в поєднанні з місцевими елементами. В основі розписів – античний міф про викрадення богом підземного царства Плутоном Кори – дочки Деметри. Художник використав білу, жовту, зелену, синю, бежево-коричневу та чорну кольорову гаму. Настінний розпис гробниці відтворює сюжет античного міфу: на заході, де знаходиться підземне царство, заходить сонце, туди швидко прямує колісниця Плутона. Німфа Каліпсо зустрічає душі померлих. В потойбічний світ крокує бог Гермес, який має повернути Кору. У центрі склепу розташований портрет Деметри (грецька богиня родючості, хліборобства та шлюбу). Зображення розміщене у медальйоні в центрі плафона на сірувато-зеленому тлі. Надзвичайно виразно виконана голова Деметри: зосереджене обличчя; виразні сумні очі; великі стулені губи, що підкреслюють біль матері, яка втратила дитину; чорне волосся спадає на плечі, на шиї – намисто з підвісками. Талановитий майстер виконав фреску так, що відвідувач склепу найперше бачить незвичайний погляд богині. З обох боків біля входу склеп прикрашають два розписи: праворуч – німфа Каліпсо, ліворуч – бог Гермес. Серед інших зображень – квіти, птахи, зелене листя, гілки, пелюстки троянд, плоди фруктів (гранати, яблука, груші), різні орнаменти. Квітковий стиль був досить поширеним у Боспорі в перші століття нашої ери, часто квіткові зображення були самостійною темою розпису, також квітковими мотивами оздоблювали фігурні композиції. Склеп Деметри є унікальним взірцем античного мистецтва на території України. 
URL: https://www.pslava.info/Kerch_SklepDemetry1895,131336.html
У Північному Причорномор’ї, ймовірно, був розвинений також станковий живопис, єдиним взірцем жанру портрета є настінний розпис кам’яного саркофага з Пантікапея із зображенням живописця у своїй майстерні. Художник сидить поруч з мольбертом, на якому є підрамник, митець тримає над вогнем інструмент для енкаустичного живопису (енкаустика – це живопис восковими фарбами). Перед ним розміщений ящик з восковими фарбами у квадратних комірках. На стінах висять три портрети: два у круглих рамах, один – у квадратній, можливо, це роботи цього автора. З обох боків розміщені колони коринфського ордера.
URL: https://www.pslava.info/Kerch_Pantikapej_194-2,131048.html
Значного розвитку у містах Північного Причорномор’я набула скульптура. Основним матеріалом був місцевий вапняк, бронза, привозний мармур. Скульптуру розфарбовували: розписували волосся, очі, брови, губи, одяг. Використовували мінеральні і воскові фарби, які, на жаль, були нестійкими. Статуї великого розміру встановлювали на вулицях, у храмах, у громадських спорудах. Наприклад, у Пантікапею на вулицях були встановлені два мармурові повнофігурні пам’ятники імператору Августу, у Фанагорії – повнофігурна статуя Лівії (дружина Августа). Серед відомих пам’яток – мармурова статуя Афродіти із Пантікапею, статуя юного Діоніса з Пантікапею (3 ст. до н.е.) тощо. 
Переважно до нас дійшли невеликі скульптури, призначені для закритих приміщень: мармурова статуетка Афіни із Ольвії (мармур, 3 ст. до н.е.), голова Геракла із Пантікапея (мармур, 4 ст. до н.е.), голова Асклепія із Ольвії (мармур, 3 ст. до н.е.), голова Гігієї з Ольвії (мармур, 3 ст. до н.е.), портретна голова боспорського царя із Пантікапея (мармур, 1 ст.), портрет понтійського царя Мітридата VI Евпатора із Пантікапея (мармур, 2–1 ст. до н.е.), бронзове погруддя внучки царя Мітридата цариці Боспору Динамії (1 ст.). Цікавою пам’яткою є золота поховальна маска царя Боспору Рескупоріда (3 ст.), виявлена біля міста Керч. Маску накладали на обличчя покійника. Це взірець ідеалізованого портрета правителя. Була поширеною також анімалістична скульптура, фігури тварин і птахів мали символічне значення для античного суспільства. 
Збереглося багато пам’яток меморіальної (надгробної) скульптури: надгробки, плити із емблематикою, рельєфи, статуї, бюсти, наприклад, рельєфні зображення сцен із життя покійника (подружжя за трапезою тощо).
Значного розвитку набуло ювелірне мистецтво, яке характеризується оригінальністю, майстерністю, технічною досконалістю та різноманітністю форм та видів.
Отже, мистецтво відігравало значну роль у житті причорноморських полісів. Культура та мистецтво цих міст певною мірою вплинули на розвиток українського мистецтва.

Запитання та завдання для самоконтролю 
1. Розкрийте специфіку пізньопалеолітичного мистецтва.
2. Які функції виконували твори мистецтва в доісторичні часи?
3. Висвітліть здобутки трипільського мистецтва.
4. Охарактеризуйте особливості скульптури «палеолітичної Венери».
4. У чому виявляються особливості мистецтва скіфів? Назвіть найвідоміші твори скіфського мистецтва.
5. Визначте особливості мистецтва сарматів.
6. Розкрийте художні здобутки образотворчого мистецтва античних міст-полісів Північного Причорномор’я.

Теми для есе:
1. Роль мистецтва у первісному суспільстві.
2. Чому скіфська пектораль є важливою знахідкою 20 ст.?
3. Які риси трипільського мистецтва успадкувала українська культура?



ТЕМА 3. ОБРАЗОТВОРЧЕ МИСТЕЦТВО КИЇВСЬКОЇ РУСІ

1. Монументальний живопис Київської Русі.
2. Станкове малярство Київської Русі.
3. Семантика давньоруської скульптури.

1. Монументальний живопис Київської Русі
З запровадженням християнства у Київській Русі розпочалась активна художня діяльність. В образотворчому мистецтві панували візантійська художня мова та візантійські образи. Вважається, що першими майстрами в Русі були візантійські. «Однак їхня майстерність і принесені суворі, аскетизовані образи, які суперечили значно життєрадіснішому уявленню слов’ян про навколишній світ, дуже рано піддавались переосмисленню і переробці» [9, 143]. Значного розвитку набув монументальний живопис, зокрема у 10–11 ст. під час правління князів Володимира та Ярослава Мудрого. У цей період відбувалося активне будівництво храмів, які прикрашали мозаїками та фресками. Культові споруди будували на честь вшанування подій особистого життя князя (наприклад, перемога у битві, дивовижне зцілення від хвороби, врятування від смерті тощо), також храми присвячували небесним покровителям (Архангелу Михаїлу, святому Андрію), низка храмів присвячувалася Богородиці, а також Софії, яка символізувала Мудрість Божу. Живописні зображення у церквах були своєрідною Біблією для людей, адже храмові розписи відображали основні сюжети Святого Письма та мали сильний емоційний вплив на вірян. Зрозуміла мова живопису слугувала утвердженню серед народу християнської релігії та її постулатів. Монументальний живопис розвивався швидкими темпами. Мозаїчний розпис був досить дорогим, тому значного поширення набуло фрескове малярство, яке мало захопливий художній ефект.
Шедевром архітектури києворуської доби є Софійський собор (Софія Київська), який належить до визначних пам’яток світового мистецтва, 1990 р. включений ЮНЕСКО до Списку світової спадщини. Письмові свідчення про час будівництва храму є суперечливими. У «Повісті минулих літ» вказано, що спорудження храму розпочав князь Ярослав Мудрий 1037 р., а в Новгородському літописі вказано 1017 рік. Митрополит Іларіон у «Слові про закон і благодать» стверджує, що князь Ярослав завершив справу свого батька Володимира. Німецький єпископ Тітмар (975–1018 р.) у праці  «Хроніки Тітмара» згадує про Софійський монастир у Києві. На основі свідчень Іларіона та Тітмара і нової інтерпретації світських фресок та знайдених графіті на стінах храму, датованих 1018/21, 1019, 1022, 1023, 1028, 1033 і 1036 рр., учені висунули гіпотезу, що храм закладено 4 листопада 1011 р., освячено 11 травня 1018 р., його спорудження розпочав князь Володимир Великий, а завершив князь Ярослав Мудрий. Софія Київська – це п’ятинефна хрестово-купольна споруда з апсидами на сході та пірамідальною композицією: дванадцять куполів плавно підносяться до основного тринадцятого, що надає споруді особливої монументальності. Тринадцять куполів символізують Христа й апостолів. У 13 ст. Софійський собор було неодноразово пограбовано та пошкоджено. У 1630-ті рр. Петро Могила відновив храм, а наприкінці 17 ст. стараннями митрополита Варлаама Ясинського та гетьмана Івана Мазепи споруду знову відбудували вже в бароковому стилі. Інтер’єр храму зберіг первісний вигляд.
У Софії Київській добре збереглися мозаїки і фрески 11 століття. Усередині храму панує атмосфера величності, гармонії й спокою. Стиль живопису, як і його матеріали та кольори, мали створювати величну атмосферу божественності, відчуття присутності Бога на землі. Колір мав досягати особливого насичення та світлості. Пози, жести, живе, майже вірогідне зображення облич святителів, апостолів, мучеників втілювали захопливу піднесеність, справляли незабутнє враження. Новаторством у розписах інтер’єру було поєднання фрескових розписів та мозаїк, що не практикувалось у Візантії. Синтез матової поверхні фресок і мерехтливого блиску мозаїки справляв особливе враження на відвідувачів храму. Значне місце у системі декорування храму належить орнаментам, які прикрашають сюжетні композиції, віконні й дверні отвори, пілони, арки, це збагачує оздоблення і надає храму самобутнього колориту.
Оздоблення монументальним живописом тісно пов’язане з структурою інтер’єру: мозаїки, тобто коштовний і довговічний вид живопису, прикрашають головні у символічному аспекті сектори храму, а фрески – інші частини внутрішнього простору. Мозаїка найповніше втілювала естетичну піднесеність – водночас із блиском золота, багатством коштовного каміння як ознаками найвищої краси. Матеріалом для мозаїки була смальта – непрозоре кольорове скло, виготовлене за спеціальною технологією, секрет якої втрачено. Вражає багатство кольорової палітри мозаїк Софії Київської: 177  кольорів та їхніх відтінків (наприклад, синій колір має 21 відтінок, зелений – 34, жовтий – 23, червоний – 19 тощо). Час неоднаково зберіг мозаїки і фрески: мозаїки залишились незмінними, а фрески втратили свій первісний вигляд. 
Мозаїчні та фрескові сюжети розміщували за візантійською системою: на склепінні центрального купола – сувора і велична постать Христа-Вседержителя (Пантократора), його оточують чотири архангели як небесні вартові (збереглася одна постать, інші домальовані олійними фарбами). Христос благословляє вірян правою рукою, а в лівій – тримає закрите Євангеліє. Цей образ Христа-Пантократора в образотворчому мистецтві згодом трансформується в образ Христа-Спасителя. Також канонічними в соборі були зображення апостолів, євангелістів, мучеників. 
У центральній апсиді – мозаїка Богородиця-Оранта (у перекладі з латини – «та, що молиться»), найбільш знаменита пам’ятка давньоруського мистецтва. Оранта зображувалася у молитовній позі з піднятими вгору руками долонями назовні – це один із найдавніших жестів молитви (благання, прохання) до Бога. Майже шестиметрова постать Оранти на золотому мерехтливому фоні увігнутої поверхні апсиди породжує ореол божественності, величі, вічності. Вона начебто звертається до Бога, просить захисту для людей. Зображення Богоматері типу Оранти перегукується з язичницьким образом Великої Богині. У Візантії ж Богоматір зображували разом із немовлям Христа на руках або у сидячій позі.
Фрески Софії Київської відзначаються більшою свободою щодо добору сюжетів та їх розподілу. Сюжети фрескових розписів охоплюють старо- і новозавітні біблійні теми: «Зішестя Христа в пекло», «Явлення Христа жінкам-мироносицям», «Увірування Хоми», «Імператор Костянтин», «Пророк», «Свята Євдокія», «Святий Віктор», «Святий Микола», «Григорій Богослов», «Свята Надія», «Свята Варвара», «Відіслання учнів на проповідь», «Зречення Петра». Особливо цікавими є фрески на світську тематику: «Княжий портрет» (Портрет родини князя Володимира Святославича: зображені князь Володимир та дружина Анна з дітьми, раніше вважали, що це сім’я Ярослава Мудрого), «Княгиня Ольга на прийомі у Костянтина Багрянородного», «Воїн», «Іподром», «Скоморохи», «Музикант», «Змагання ряджених», «Полювання на білку», «Полювання на вепра», «Полювання на ведмедя», «Полювання з гепардом на диких коней». Більше інформації на цих сайтах:
URL: http://sofiyskiy-sobor.polnaya.info/ua/bashty_sofiivskogo_soboru.shtml
http://sofiyskiy-sobor.polnaya.info/ua/freski_sofiivskogo_soboru.shtml
https://www.newlib.org.ua/12-zhyvopysnykh-fenomeniv-sofijskoho-soboru-khi-st/
Отже, розписи Софії Київської, хоча й наслідують суворість традицій візантійського мистецтва, характеризуються вишуканістю і мальовничістю, відображають демократичність та витончену простоту давньоруської народної культури.

2. Станкове малярство Київської Русі
Значного розвитку в Київській Русі набуло також станкове малярство. Станкове мистецтво – це твори образотворчого мистецтва, що мають самостійний характер, у давньоруську добу – це ікони. Культ ікон офіційно був затверджений на сьомому Вселенському соборі 787 р. у м. Нікея. За народними переказами перші ікони з’явилися самі собою (наприклад, ікона «Спас Нерутворний»), а першим іконописцем був євангеліст Лука. Слово «ікона» з грецької мови перекладається як «образ», «портрет». Найважливішим в іконі є вияв духовного світу. Головним завданням художника було відобразити духовну істину. Майстер готував себе до роботи за допомогою молитви, посту та читання Біблії, вважалося, що талант автора залежить від духовності та віри. Ікони створювалися за суворими канонами, які забезпечували відповідність зображення духовної істини. Наприклад, обличчя Христа, Богоматері, святих повинні були підкреслювати їхню неземну сутність. Для цього застосовувалася зворотна перспектива, фігури зображали нерухомими й пласкими. Золотий фон ікони символізував божественне світло. Імена іконописців не зазначалися на іконах, оскільки художників вважали простими виконавцями Божої волі, а не творцями святих речей. Обов’язковими ознаками ікони є глибокий духовний зміст та бездоганне технічне виконання. Техніка виконання давньоруських ікон – темпера ((від італ. – змішувати фарби) – це водночас і вид живопису, і фарби, приготовлені шляхом змішування сухого фарбувального порошкового пігменту зі сполучною емульсією (яєчним жовтком або іншим природним клеєм (соком рослин, олією тощо). Як консервант до емульсії додають вино, оцет тощо. Такі фарби характеризуються яскравістю, довговічністю та стійкістю. Малювали ікони в основному на дерев’яних дошках (дуб, липа, тополя, бук тощо).
Становлення іконопису в давньоруській державі відбувалося в 11–12 ст., раніше привозили візантійські ікони. Сформувалася давньоруська школа іконопису, засновником якої вважають митрополита Іларіона. У Києво-Печерському патерику згадується про іконописців Алімпія та Григорія.
Видатним майстром іконописного мистецтва був Алімпій (Олімпій, Аліпій) (кінець 11 – перша половина 12 ст.). Чернець Києво-Печерського монастиря здобував освіту художника, за твердженням літопису, у Царгороді. Сучасники високо шанували його творчість, а самого іконописця вважали безкорисливим та людинолюбним, оскільки працював він не заради зиску: третину грошей витрачав на фарби та матеріали, третину – на милостиню. У чернецтві був висвячений на ієромонаха. Ікони Алімпія вважали чудотворними, до них молилися і просили допомоги. Вважається, що він є автором ікон «Богоматір Велика Панагія (Всесвята)» та «Печерська Богоматір з преподобними Антонієм і Феодосієм». Поховали Алімпія у Ближніх печерах Києво-Печерської лаври, його мощі зберігаються донині. Іконописець канонізований православною церквою.
Ікони в інтер’єрі храму мають велике значення, вони є органічним цілим з внутрішнім простором і підпорядковані архітектурному задуму. У будь-якому храмі біля Царських Воріт встановлюють ікони Спасителя і Богоматері. У Русі на передвівтарній огорожі встановлювали ікону «Деїсус» (Моління) – це тип ікони, де в центрі зображено Спасителя Ісуса Христа, а праворуч і ліворуч – Богородицю та Івана Предтечу, які звернені до Нього у молитовних позах. З початку 12 ст. в іконописі Русі відсутній образ Христа-Пантократора, малюють Христа-Спасителя (храми, присвячені Христові, отримали назву «церква Спаса»). Поширеним на Русі було іконографічне зображення Богоматері. Видатною іконою цього періоду є «Богоматір Велика Панагія» (Ярославська Оранта) (бл. 1114 р.) авторства Алімпія, за стилем вона є близькою до мозаїки Оранти. Образ Богородиці сповнений монументалізму, духовної глибини, величавого спокою. Марія зображена на повний зріст із піднятими догори руками, широко розкритими очима, на грудях у золотому медальйоні – дитя Христос. Постать Марії енергійно окреслена неперервною лінією. Кольори одягу Богоматері, дитяти, архангелів промальовані золотом, блиск якого творить світле одухотворене середовище. Зберігається ікона у Третьяковській галереї Москви. 
У цей період були створені ікони «Георгій-воїн», «Дмитро Солунський», «Святий Микола», «Благовіщення, «Борис і Гліб». Образ Георгія-воїна втілює ідеал військової доблесті в умовах постійних загроз від зовнішніх ворогів. Постать воїна – масивна, монументальна, це не мученик, а ідеальний воїн. Образ Георгія сповнений оптимізму і мужності, виражає ідеал енергійної молодої людини, готової захищати Батьківщину (приклад для наслідування). Образ Георгія символізує надію на світле майбутнє.
Ікона «Ангел Золоте Волосся» (кін. 11 – поч. 12 ст.) належить до найодухотвореніших. Це зображення, ймовірно, було частиною ікони Деїсуса. Образ Ангела втілює торжество світла, яке випромінює вродливе обличчя юнака, немовби пронизуючи його душу. Постать Ангела сповнена глибокого смутку як передчуття страждань Христа. 
Ікона «Спас Золоте Волосся» (12–13 ст.) відтворює один із найбільш незвичайних образів Христа. Образ Христа-Спасителя – велично-трагічний, сповнений всемогутності, величавого спокою. Вирізняє полотно святково-піднесена декоративність. 
Ікона «Святий Микола» (12 ст.) вирізняється монументальністю, благородною стриманістю та самозаглибленістю святого.
Ікона «Богоматір Печерська з преподобними Антонієм та Феодосієм Печерськими» (кін. 11 – поч. 12 ст.) характеризується індивідуалізованим та портретно виразним зображенням печерських святих. 
Ікона «Дмитро Солунський» (12 ст.) неначе відображає політичне і духовне життя 12 ст. і втілює ідеал мужньої краси. Дмитро сидить на троні, його поза, владний вигляд, войовничий жест відтворює сильний характер руського князя. 
Ікона «Борис і Гліб» (13 ст.) вшановує князів Бориса і Гліба, які були канонізовані церквою і стали першими руськими святими. Борис і Гліб, сини князя Володимира Святославича, були вбиті братом Святополком 1015 р. і через 20 років після смерті (1035 р.) проголошені святими. Ікона відтворює індивідуальні риси князів, їхню фізичну силу, руський одяг та атрибути, кожен брат тримає хрест і меч вістрям донизу як символ миролюбності.
Отже, ікони Київської держави характеризуються особливою одухотвореністю та самобутньою слов’янською красою, їм притаманна висока людяність, іконографічні образи втілюють взірці людської досконалості та моральної чистоти, у них відсутня суворість, відстороненість і неприступність, притаманна візантійським іконам. 
Книжкова мініатюра. Самостійним видом мистецтва Київської Русі була книжкова мініатюра. Книжки були дорогими і цінними, їх оздоблювали ініціалами, мініатюрами, орнаментами, заставками, переплітали в коштовні металеві оправи. Цікавими експонатами збережених рукописних книг 11–12 ст., переписаних та оздоблених київськими майстрами, є «Остромирове Євангеліє», «Ізборник Святослава», «Трірський псалтир». «Остромирове Євангеліє», переписане з болгарського оригіналу дияконом Григорієм упродовж 1056–1057 рр. так званим уставом, вміщує євангельські щоденні читання. Книжка прикрашена ініціалами, заставками та трьома великими мініатюрами. Мініатюри розміром на весь аркуш є зображенням євангелістів Марка, Луки та Іоанна. Вражає яскрава та вишукана колористична гама зображень та барвисті орнаменти довкола портретів. «Ізборник Святослава» написаний дияконом Іоанном 1073 р. Ця книжка цікава тим, що у ній зображено сім’ю Святослава Ярославовича, а також є багато заставок і малюнків на полях.
Латинська книга «Трірський псалтир» (Молитовник Гертруди, 1078–1087 рр.) вміщує цінні живописні, зокрема портретні, зображення: «Портрет Гертруди», «Портрет Ярополка-Петра з дружиною Кунігундою-Іреною», «Коронація Ярополка і Кунігунди», «Богородиця з Дитям», «Різдво Христове», «Розп’яття». Мініатюри виконані, очевидно, кількома майстрами, і мають візантійські та романські риси. Загалом малюнки виконувались у плоскій, графічній манері, характерній для середньовічного мистецтва. Цікавими є також мініатюри Радзивіллівського літопису, який дійшов до нас у копії 15 ст. Мініатюри є цінними, оскільки відображають історичні події, зберігають відомості про особливості культури давніх поколінь, тобто відкривають нам зниклий світ минулого.

3. Семантика давньоруської скульптури
Скульптура займала важливе місце у давньоруському мистецтві. Традиції творення скульптури на теренах України сягають дохристиянської доби. Мистецтво скульптури у слов’ян мало зокрема культовий характер. Давні слов’яни ставили статуї богів – т.зв. ідоли – у святилищах та капищах. Їх виготовляли з дерева, каменю, іноді з металу. Процес християнізації мав на меті і боротьбу з ідолопоклонством та скульптурою як символом язичництва. «Так, за наказом князя Володимира Великого статую Перуна в день хрещення киян демонстративно тягнули вулицями міста, били палицями і кинули у Дніпро» [9, 112]. Ідея боротьби з ідолами позначилася на процесі розвитку давньоруського мистецтва скульптури. До нашого часу збереглася лише незначна кількість пам’яток язичницької скульптури. Найвідоміша з них – Збруцький ідол (т.зв. Святовид, 9–10 ст.), створений із місцевої породи сірого вапняку, знайдений у річці Збруч поблизу м. Гусятин на Тернопільщині. Це кам’яний чотиригранний стовп заввишки 2,7 м, завершений чотириликою головою, покритою округлою шапкою. Можливо, чотири обличчя бога є символом чотирьох сторін світу. Кожна сторона стовпа поділена на три рівні, що символізують три світи: небесний, земний та підземний. Скульптурна пам’ятка відображає складну систему язичницького світогляду. Учені припускають, що статуя символізує бога Рода-Святовида. Пам’ятка знаходиться у Краківському національному музеї. За описом дослідників, язичницька скульптура була переважно дерев’яною (рідше – кам’яною), її сприймали як щось звичайне та необхідне. У домашньому побуті були популярними ідоли невеликих розмірів, які уособлювали різних духів-охоронців, зокрема поширеними були пенати – боги-охоронці дому.
З прийняттям християнства в Київській державі змінилося ставлення до скульптури. Кругла скульптура як один із символів язичництва стала небажаним явищем у християнських храмах. Заохочувалося лише мистецтво низького рельєфу, яке набуло значного розвитку. Під час оздоблення новозбудованих храмів майстри використовували народні традиції дерев’яного різьблення. Десятинна церква була прикрашена різьбленими мармуровими та шиферними плитами з домінуванням рослинно-орнаментальних мотивів. 
Цікавими пам’ятками давньоруської скульптури є орнаментальні шиферні плити Софії Київської, зокрема 11 таких плит оздоблюють парапети (невисоку огорожу) хорів. Різьблення на плитах мало як декоративне, так і символічне значення. Плити мають різні малюнки: стилізовані квіти, вінки, стрічки; розетки; ромби з розетками; хрести; сітка з пелюсток; літери; плетиво, вписане в кола та ромби. Розетки зображено на кількох плитах, це солярні, тобто сонячні, знаки, які були поширені в язичницькій культурі слов’ян, ними оздоблювали житла, предмети побуту тощо. На одній із плит зображено фігуру орла, зооморфні зображення були символами княжих родів, знаками родинних гербів. Орнаменти на плитах виконані в єдиному стилі, але малюнки не повторюються. Оздоблення шиферних плит Софійського собору характеризується високим рівнем майстерності, зображення мають вишукану мальовничість. Поверхня плит чітко вирізьблена і водночас добре загладжена. Геометричні й рослинні зображення на плитах захоплюють красою форм, вражають витонченістю малюнка та легкістю ліній. Використання орнаментальних мотивів зумовлене традиціями народного мистецтва, мова орнаментальних знаків була зрозумілою людині того часу. 
Цінною й унікальною пам’яткою скульптури є саркофаг Ярослава Мудрого (10–11 ст.) – гробниця київського князя, яка знаходиться в Софійському соборі. Довжина саркофагу – 2,5 м, ширина – 1,2 м, висота – 1,23 м, вага – 6 т. Це мармурова скриня, виготовлена із суцільного блоку білого мармуру, прикрашена вишуканим різьбленим орнаментом. Саркофаг нагадує будинок із двосхилим дахом із трикутними фронтонами та акротеріями (кутовими прикрасами), стіни і покрівля якого суцільно оздоблені рельєфними орнаментами. Поверхня скрині-домовини покрита різними символічними зображеннями: розетки, хрести, риби, птахи, пальми, кипариси, кедри, виноградна лоза, монограми Христа. Деякі учені припускають, що призначенням цього саркофагу було зберігання мощей папи Климента, а князів ховали звичайним способом. 
У Русі популярною була також дрібна культова пластика з металу (золота, срібла, бронзи, міді), зрідка з каменю: язичницькі лунниці, ікони, хрести, змійовики, енколпіони, підвіски, тощо.
Енколпіон – це складаний (складається з двох стулок) нагрудний хрест часів Київської Русі, який носили поверх одягу переважно представники еліти як оберіг або релікварій. Порожнє місце всередині призначалося для зберігання мощей святих, освяченої просфори тощо.
Лунниця – це давній жіночий амулет-оберіг у вигляді півмісяця кінцями донизу. Це давній язичницький амулет, що символізує місяць, жіноче начало, родючість, захист від злих сил.
Поширеними були іконки невеликого розміру із традиційними християнськими сюжетами: Богородиця Оранта, Розп’яття, Богородиця Замилування, Богородиця Одигітрія, Богородиця Оранта, Ісус Христос Пантократор, Святий Георгій, Святий Петро, Іоанн Богослов, Борис та Гліб тощо.
URL: https://www.museum.com.ua/expo/kult_izd_ukr.html
Також відомими є т.зв. змійовики – круглі двосторонні нагрудні медальйони, на лицьовому боці яких зображено християнський сюжет, а на звороті – плетінковий змієподібний орнамент (змієнога богиня типу античної горгони Медузи). Виготовлення таких виробів мало давні традиції, символіка нагрудних підвісок мала переважно характер оберегів, які мали охороняти власника від різних негараздів (недуг, магії тощо).


Запитання та завдання для самоконтролю
1. Розкрийте вплив християнства на розвиток давньоруського мистецтва.
2. Які види мистецтва розвивалися у києворуську добу?
3. Висвітліть особливості монументального малярства Київської Русі.
4. Визначте специфіку розвитку давньоруської скульптури.
5. Проаналізуйте досягнення станкового мистецтва Київської Русі. 
6. Охарактеризуйте художні виражальні засоби дрібної культової пластики.

Теми для есе:
1. Вплив християнства на розвиток києворуського мистецтва.
2. Світоглядно-естетичні засади Софії Київської.
3. Роль мистецтва в Київській Русі.


ОБРАЗОТВОРЧЕ МИСТЕЦТВО
14 – ПЕРШОЇ ПОЛОВИНИ 16 СТ.

1. Станкове та монументальне малярство 14 – першої половини 16 ст.
2. Розвиток скульптури 14 – першої половини 16 ст.: від романських до готичних форм.

1. Станкове та монументальне малярство 14 – першої половини 16 ст.
Після татарського погрому 1240 р. Київ відроджувався повільно: постійні наскоки ординців перешкоджали звільненню міста, не давали можливості для розвитку культури, мистецтва зокрема. У Західній Україні у 14–15 ст. національне життя виявлялося дедалі активніше. У Галицько-Волинському князівстві за правління князів Данила Галицького, Володимира Васильковича та їхніх нащадків споруджувалося чимало храмів, монастирів, творилися ікони, хоч не засвідчено ансамблевих розписів. Монастирі стали основними осередками освіти й іконопису. Польські королі у 14–15 ст., зокрема Казимир Великий та Ягайло, доручали руським майстрам розписувати фресками головні храми.
Образотворче мистецтво у цей період досягло значних вершин. На розвитку монументального живопису 14–16 ст. позначилися традиції доби Київської Русі (чіткість контуру, узагальнення цілісності), а також вплинули ренесансні тенденції західноєвропейського мистецтва. У фресковий розпис проникають народні й світські мотиви, пов’язані з Раннім Ренесансом. У живописі відбувається поступовий перехід від середньовічної умовності до утвердження гуманістичних ідеалів. Традиційне іконописання відходить від візантійських канонів, збагачується місцевими рисами, включаючи певні побутові елементи. Іконопис звільняється від візантійської умовності, урочистості, символічності, площинності, нерухомості, набуває нових ознак: реалістичності, об’ємності, руху, емоційності, яскравості кольорів. Золотий фон в іконах наповнився елементами пейзажу, зворотна перспектива трансформувалася в лінійну. Зображення святих на іконах дедалі більше наповнюється реалістичністю, обличчя святих набувають лагідності та певних індивідуальних рис, стають більш земними, нагадують простих людей, а не аскетів-мучеників. Популярними сюжетами стали «Різдво», «Втеча до Єгипту», Дари волхвів», «Благовіщення», «Страшний Суд», зображення воїнів-святих, зокрема Юрія Змієборця. Сцени «Страшного суду» мали виконувати виховну функцію: нагадувати людям, як потрібно жити, щоб після смерті не потрапити до пекла. Народні майстри яскраво наповнили ці композиції різними сюжетними деталями та колористичними рішеннями.
Характерними творами тогочасного фрескового малярства є сюжети-композиції «Різдво Христове» та «Успіння Богородиці», які включають ландшафтні та побутові та мотиви, стінописів Кирилівської церкви у Києві (14 ст.), Вірменської церкви у Львові (14–15 ст.), Онуфріївської церкви у Лаврові (15 ст.).
Яскравим мистецьким явищем доби є житійні ікони – це ікони, в центрі яких зображено святого, а навколо нього – епізоди з його життя. Житійні ікони присвячувалися святому, життя якого розкривалося у дрібних сценах. Вони присвячувалися святим, мученикам, чудотворцям, святителям, святим воїнам. Ці сюжети не нормувалися канонічними вимогами, оповідь була подібною до апокрифів: вводилися різні життєві події, зокрема трагічні. Ці дрібні сцени-оповіді вирізнялися особливою виразністю та барвистою декоративністю. Оповідальність не випадково стала характерною ознакою ікон кінця 13–16 ст., вона була зумовлена драматичними історичними подіями в державі, від яких залежала доля окремої людини. Втрата державності сприймалася дуже гостро, і хоча в іконах немає точного відображення історичних реалій, однак вони відображають тодішню загальну атмосферу та моральні, суспільні, релігійні ідеали.
Ідейно насиченими є житійні ікони «Св. Микола» та «Борис і Гліб», першу пронизує мотив цінності людського життя на противагу руїни та насильства історичної епохи, другу – ідея потреби сильної князівської влади. Ці ікони характеризуються оповідальністю і розкривають проблеми та реалії історичної епохи.
Видатною пам’яткою 14 ст. є ікона «Юрій-Змієборець» із села Станилі біля Дрогобича. Ікона написана на липовій дошці. Святий Юрій зображений юним воїном-вершником у лицарських обладунках на вороному коні з тонким довгим списом у правій руці. Він сильним ударом списа проколює змія. Суворе обличчя, проникливий погляд воїна та чорний колір коня створюють атмосферу тривоги. Червоний плащ героя сприймається як символ життя, перемоги. Образ Юрія-Змієборця втілює ідеал захисника, лицаря-героя, святого зі зброєю в руках, який здатен перемогти зло. Ікона була створена у роки боротьби з монголо-татарською навалою. Ікона «Юрій-Змієборець вважається однією з найбільших мистецьких цінностей Дрогобиччини.
Вирізняється живописна манера чотирьох ікон із села Ванівки біля Коросна (Перемишльщина (Лемківщина), Польща) – «Різдво Богородиці», «Нерукотворний Спас», «Моління з чином», «Страшний Суд». У цих творах втілені нові художні тенденції малярства: послаблюються візантійські монументальні традиції, людська постать зазнає динамічнішої подачі, поглиблюється простір, декоративно збагачується цілісність твору, вільніше використовуються кольори. 
До художніх особливостей ікон із Ванівки належать: досконалість композиції, легкість і точність малюнка, гармонійна насиченість світлих і чистих кольорів, поетична ліричність художніх образів. Постаті – граційно видовжені, з миловидними рисами обличчя, легкими та вільними жестами. Ікони з Ванівки виявляють оптимістичне ставлення до життя та демократичний (народний, вільний) характер мистецтва. Ці ікони вплинули на художнє життя того часу, надихаючи та творення таких образів іншими майстрами.
Ікона «Різдво Богородиці» (Ванівка, 15 ст.) узагальнює основні досягнення українського іконопису 15 ст. Тут простір уже набуває певної, ще обмеженої, глибини, що дає можливість будувати композицію у кількох планах, хоч лінійна перспектива ще залишається зворотною. Тривимірне просторове зображення не було відоме тогочасним художникам. Так, на першому плані жінки біля купелі зображуються у найменшому масштабі, більшою є постать Анни на ліжку, ще більшими – служниці на задньому плані, а також будівлі. Отже, в іконі успішно відображається зв’язок (і зовнішній, і внутрішній) між персонажами, що проявляється у відповідному нахилі голови, в жестах тощо. Іконописець навіть уводить в ікону лірично-інтимний мотив, показуючи, як Анна обіймає служницю, що підійшла до її ліжка. Так збуджується певний інтерес до сюжетно-жанрового тлумачення.
У мистецтві України 14–16 ст. поширювалися ренесансні досягнення Італії. Відображення реальної дійсності в українському іконописі 15 ст. було ще дуже обмеженим, утім воно помітно впливало на художню форму твору, надаючи йому більшої життєвості. Релігійні канони домінували, однак в іконах дедалі яскравіше простежувалася гуманістична цінність реальної людини. Іконографічні образи творилися на народній основі, що надавало їм земної реальності. Популярними були ікони «Богородиця Одигітрія (Провідниця)», «Богородиця Елеуса (Замилування)», «Благовіщення», «Спас-учитель», «Спас у силах», «Спас з апостолами». У цих іконах виявляється народне розуміння колористики та декоративності. Постаті на іконах наче випромінюють моральну силу.
В українській релігійній традиції особливо шанованою була Діва Марія. Ікони Богоматері вирізнялися особливою монументальністю та величністю. Образ Богородиці досяг вершини у трьох шедеврах, що зберігаються в Національному музеї Львова, – це ікони Богородиці Одигітрії з Красова, Підгородець і Берегів Долішніх. У цей час відбувається трансформація іконостасу: з вівтарної перепони він перетворюється на багатоярусну конструкцію, що досягла класичної форми у період Ренесансу. У візантійському мистецтві не було розгорнутої форми іконостасу. В українській релігійній традиції, починаючи з 15 ст., іконостас набув обов’язкового статусу в інтер’єрі храму і поступово збільшилася кількість його ярусів. Стіна, яка розмежовувала центральну частину церкви і вівтар, суцільно заповнилася іконами, розташованими за певною системою, що образно виражала головні догмати віри. Частиною іконостасу є дві ікони з Дальови – Архангел Гавриїл та Архангел Михаїл, які входили до складу багатофігурного «Деїсуса» (Моління). У тлумаченні образів архангелів ще зберігається багато давніх рис, що проявляються у коричнуватій тональності, у моделюванні форми за допомогою висвітлень і затемнень, у традиційній викладці волосся тощо. Водночас у внутрішній характеристиці архангелів уже відчутні риси Нового часу. Їхній спокійний вираз обличчя, що заглиблене у роздуми, виявляє нове гуманістичне світовідчуття. Ці архангели є символом духовної та тілесної досконалості особистості. 
Отже, загалом образотворче мистецтво 14–16 ст. присвячене релігійній тематиці. В іконографії з’явилися нові сюжети, постаті почали зображувати в русі, тобто з’явилася розповідальність та динаміка, що зумовили певну емоційну наповненість сакральних сюжетів. Твори українського мистецтва 14–16 ст. свідчать про появу нових рис в естетичних вимогах часу. Помітно змінюється кольорова гама ікон, які тепер часто будуються на зіставленні яскравих кольорів, що були ближчими до народних смаків. Поглиблюється інтерес до виявлення внутрішнього змісту персонажів, перед якими віруючі повинні не лише молитися, а й бачити у них втілення вищих ідеалів краси.

2. Розвиток скульптури 14 – першої половини 16 ст.: від романських до готичних форм
Розвиток скульптури 14 – першої половини 16 ст. пов’язаний із впливом західноєвропейського мистецтва. Стиль готики сформувався на теренах Русі у 13–15 ст. у тих регіонах, де поширився католицизм, у тій місцевості, де утвердилося православ’я (Київ, Кам’янець-Подільський, Крим), сакральна скульптура розвивалася у стильових канонах візантійського іконопису. Монументалізм, урочистість, величність були характерні навіть для невеликих за розміром творів. Мистецтво готичного стилю не залишило в Україні таких величних монументів, як у Західній Європі.
Характерною рисою скульптури готичного стилю є витягнутість форм: витягнуті пропорції тіла, однак маленькі руки й ноги, голова більша, округла, з розвиненою черепною частиною. На розвитку української скульптури 14 – першої половини 16 ст. позначилися складні політичні умови. Духовне життя активно розвивалося в Галичині й Волині, Наддніпрянщина ж переживала важкі потрясіння. Для Києва цей період теж був добою лихоліття, але у час князювання Олельковичів у місті спостерігається певне пожвавлення мистецької творчості. Князь Семен Олелькович у майже зруйнованому Києві забезпечив реставрацію Успенського собору Києво-Печерської лаври.
До збережених пам’яток 15 ст. належать два рельєфи із зображенням Богородиці – «Богородиця Оранта» та «Богоматір Оранта з преподобними Антонієм і Феодосієм Печерськими». Перший рельєф репрезентує струнку видовжену постать Богородиці з молитовно піднятими вгору руками. Моделювання малюнка рельєфу вирізняється легкістю, гармонією, грацією, життєвістю. Рельєф зберігається у музеї Києво-Печерського монастиря. Рельєф «Богоматір Оранта з преподобними Антонієм і Феодосієм Печерськими» – це триптих із зображенням Богоматері-Оранти та Антонія і Феодосія Печерських, виконаний на замовлення князя Семена Олельковича 1470 р. Триптих виготовлено з суцільної плити білого каменю (мармуроподібного вапняку). У центрі твору – зображення Богородиці, праворуч від неї – постать Антонія, а ліворуч – Феодосій. Рельєф був розміщений на стінах апсиди Успенського собору, а під час будівельних робіт 1990-х рр. його закріплено на стіні Великої Лаврської дзвіниці. В обох рельєфах, згідно із вимогами готичного стилю, пропорції тіла зображуваних видовжені, обличчя – суворі, аскетичні. 
Землі Галицько-Волинського князівства у 14 ст. перебували у складі Польщі й Угорщини. Готичний стиль набув поширення в оборонно-замковому та житловому будівництві Львова, Белза, Дрогобича, Самбора, Добромиля, Мукачевого, Ужгорода тощо. Однак більшість тогочасних готичних ансамблів були побудовані з дерева і внаслідок частих пожеж втрачені. Це також стосується готичної кам’яної та дерев’яної скульптури. В Галицькому літописі згадується про скульптора-різьбяра 13 ст. Овдія (роки життя невідомі), який працював у Холмі. 
Мистецька спадщина скульптури періоду готики є незначною. Цікавим взірцем скульптури Галичини періоду польського володіння є «Яцкова Мадонна» (14 ст., алебастр), вона також відома під назвою «Гіацинтова Мадонна». Назва скульптури пов’язана з особою місіонера Яцека Одвонжа, члена домініканського ордену, який здійснював місію поширення християнства. Відомо про чотири алебастрові скульптури Богородиці з Дитям: дві так звані «львівські (Богородиця» зображена на повний зріст) та дві «краківські» (Богородиця сидить на троні). Статуетка «Яцкова Мадонна» має складну сакральну символіку: постать Богородиці – фронтальна, з короною на голові, пишно драпірована, на лівій руці тримає маленького Ісуса в короні, в руці якого – яблуко, права рука Марії підтримує розп’ятого на Дереві Життя Христа. Фігуру Ісуса зверху донизу обвиває змій. Богородиця наступає ногою на голову змія, внизу – св. Георгій на коні, він списом проколює змія. Перед святим Георгієм у молитовній позі – постать донатора (лат. donator – той, що дарує) – у Середні віки та за часів Відродження – людина, що давала кошти на спорудження церкви; у західноєвропейському мистецтві – зображення засновника чи будівника храму, а також замовника твору мистецтва). Дослідник мистецтва М. Гембарович вважає, що постать донатора – це король Людовік Угорський (1370–1382).
Статуетка «Христос Страждаючий» (14 ст., алебастр) репрезентує зображення померлого Ісуса і сумної постаті Богородиці, яка тримає на колінах тіло Сина Божого. Перед ними – постать донатора в молитовній позі. Тема страждань Спасителя була особливо актуальною у цей період, а скульптурні зображення типу «П’єти» («Оплакування») Мікеланджело були поширеними і в готичному, і в ренесансному мистецтві.
У мистецькій колекції Олеського замку зберігається кілька готичних дерев’яних скульптур: «Ісус Христос», «Розп’яття із Жидачева», «Свята Анна», «Свята Анастасія». Статуя «Розп’яття із Жидачева» (14 ст., дерево) – типово готичний твір з елементами романського стилю. Постать Христа – лаконічна, побудована пропорційно точно, анатомічна структура не деталізована, домінуючим смисловим центром сприймається голова Христа, увінчана терновим вінком. У такий спосіб передано настрій та глибину людської трагедії. Статуетка «Свята Анна» (14 ст., дерево) репрезентує подвижницю у повний зріст із молитовно складеними долонями. Миловидне обличчя сповнене глибокими роздумами і смутком. Статуетка «Свята Анастасія» (14 ст., дерево) випромінює особливу духовну енергетику, безпосередність, щирість і теплоту. Незважаючи на суттєві пошкодження твору (відсутні кисті рук, стопи), статуетка сприймається як гармонійний і цілісний мистецький образ. Статуетка «Розп’яття» (14 ст., дерево) виконана із дерева, добре збереглася, поліхромована і позолочена. Кілька цікавих готичних взірців скульптури знаходиться в колекції Львівської галереї мистецтв: плоскорізьба на камені-вапняку «Благовіщення» (15 ст.), плоскорізьба на мармурі «В’їзд до Єрусалиму», скульптура «Святий Себастьян».
Отже, українська готична скульптура 14–16 ст. представлена дуже скромно, що зумовлено частими пожежами та воєнними лихоліттями того часу.

Запитання та завдання для самоконтролю
1. Висвітліть особливості розвитку образотворчого мистецтва 14–16 ст. 
2. Проаналізуйте основні сюжети іконопису зазначеного періоду.
3. Розкрийте характерні риси скульптури 14 – 16 ст.
4. Назвіть найвідоміші скульптурні твори 14 – 16 ст.
5. Назвіть збережені ікони 14 – 16 ст. та окресліть їхні особливості.

Теми для есе:
1. Гуманістичні ідеали в образотворчому мистецтві 14–16 ст. 
2. Характерні риси готичної скульптури.
3. Чому мистецтво є важливим для розвитку культури?


ОБРАЗОТВОРЧЕ МИСТЕЦТВО 
ДРУГОЇ ПОЛОВИНИ 16 – ПЕРШОЇ ПОЛОВИНИ 17 СТ.

1. Особливості ренесансного малярства.
2. Розвиток ренесансної скульптури.

1. Особливості ренесансного малярства
Епоха Відродження – це один з найяскравіших періодів розвиту світової культури, мистецтва зокрема. Ренесанс зародився, розвинувся та найбільш виразно проявився в Італії. Основними ознаками мистецтва ренесансу є гуманізм (людина в центрі уваги людина, її почуття, внутрішній світ), наслідування античного мистецтва (відродження античних форм та ідеалів), світський характер (перехід від релігійних до нерелігійних тем) та використання наукових досягнень, як-от вивчення анатомії та перспективи, що надавало творам реалістичності, динамічності та драматизму. Митці зверталися до античного мистецтва, його філософії, форм і сюжетів, прагнучи наслідувати й відродити античні ідеали краси та гармонії. На відміну від середньовічного мистецтва, мистецтво ренесансу стає світським, відходячи від суворої церковної тематики на користь реального життя, історії та міфології. Відтворюється реалістичне зображення світу, правдивість та достовірність. Розвиток лінійної та повітряної перспективи дозволив створювати переконливе тривимірне зображення простору на площині. В архітектурі поширюються симетричні композиції, чіткість форм, гармонійне співвідношення елементів та пропорційність.
Україна після занепаду Київської Русі та Галицько-Волинського князівства була поділена між Великим князівством Литовським та Польщею, тому українське мистецтво розвивалося у складних і несприятливих умовах. В образотворчому мистецтві продовжували зберігатись художні традиції попередньої епохи як один із способів збереження національної самобутності та самототожності. Ренесансні ідеї поширилися в Україні дещо пізніше, ніж у Західній Європі, в архітектурі, образотворчому мистецтві ще певний час панували давньорусько-візантійські канони. Визвольна війна в Україні сприяла розповсюдженню гуманістичних ідей, які поступово почали проникати і поширюватися у мистецтві. Ренесанс в українському мистецтві тривав із другої половини 16 до першої половини 17 ст. Розвиток тогочасного мистецтва пов’язаний з містами як осередками торгівлі і ремісництва. Найбільш виразні ренесансні пам’ятки архітектури в Україні були створені в Галичині, куди місцева влада запрошувала іноземних, зокрема італійських майстрів. Деякі з них відомі лише за українськими прізвиськами: Павло Римлянин (Паоло Домінічі), Петро Барбон, Петро Італієць, Павло Щасливий тощо. Італійські зодчі у цей період працювали у багатьох країнах. Серед найкращих живописців 15–16 ст. львівського цеху були митці Федір Сенькович, Микола Петрахнович, Лаврентій Пилипович, Севастьян Корунка, Лаврентій Пухало. 
На західних українських землях сформувався самостійний стиль, який називають галицьким ренесансом. В архітектурі він вирізняється багатим скульптурним оздобленням: фасади сакральних споруд прикрашали зображеннями троянд, сонця, зірок, виноградних грон; цивільні будинки – декорували фігурами воїнів, тварин, портретами власників тощо. Взірцем ренесансного стилю є архітектура Львова, 1527 року велика пожежа знищила багато споруд і місто відбудовували вже в новому, ренесансному стилі. 
Наприкінці 15 – у першій половині 16 ст. відбувалося становлення ренесансного живопису. Під впливом західноєвропейського мистецтва з’явилися нові жанри: портрет, історичний живопис, батальний жанр, натюрморт, пробуджується інтерес до краєвиду. Зокрема портрет з’явився як новий спосіб художнього бачення світу, як прагнення відображення реального світу та реальної людини. Об’єктом зображення стає краса реального світу.
У другій половині 16 ст. розвиток українського живопису зазнає глибоких змін: увиразнюється виявлення внутрішнього стану людини. В зображенні людини й довкілля встановлюється безпосередній зв’язок з українським середовищем. У тлумаченні образу посилюється національне забарвлення. У мистецтві починають упевненіше проявлятися реалістичні тенденції. Продовжує розвиватися іконографія, в яку проникають нові віяння, суспільні ідеали, зумовлені гуманістичними тенденціями. Композиція ікони набуває певної реалістичності, зворотна перспектива замінюється лінійною, золотий фон ікони змінюють пейзажі, види площ та вулиць, заквітчана земля. Це був еволюційний крок в іконописі: від зворотної перспективи до опанування принципами реалістичного зображення. Митці прагнули надати святим образам земного виміру, наблизити Христа, Богородицю, святих до людського світу. Наприклад, в образі Діви Марії художники намагалися зобразити ідеал жіночої тілесної і духовної краси.
Унікальними творами мистецтва 16 ст. є ікона майстра Дмитрія «Пантократор з апостолами» та іконостас із села Наконечне, що біля міста Яворова, зокрема ікона із зображенням Богоматері та св. Петра. Цим образам властиві виняткова душевна чистота, облагороджувальне почуття прекрасного. Постать Пантократора репрезентує духовно й фізично сильний образ Христа, співзвучний народному ідеалу, крізь призму прогресивних ренесансних уявлень реальної людини, сильної духом.
В образах іконостаса із села Наконечне яскраво виявилися нові тенденції, характерні для українського живопису. У цих творах знайшло відображення подальше наближення іконопису до реальної дійсності, що відбувалося у процесі розвитку давньоруських традицій. Образи апостолів набувають цілком земного вигляду. Їхні постаті стали вагомими й матеріально обсяговими, обличчя – індивідуально виразними й життєвими. Вражають ікони із зображенням Богородиці та св. Петра, образи яких поєднують традиційно-умовні та ренесансні реалістичні риси. На зміну середньовічним уявленням, жаху перед довколишнім світом прийшли значно ширші поняття про Всесвіт, зміцніла віра в силу людини та її творчі можливості. На противагу середньовічній суворості й аскетичному запереченню радощів життя, в людях почали пробуджуватися світлі, оптимістичні почуття, виникло більш радісне й зацікавлене ставлення до навколишньої дійсності.
Видатними представниками українського Ренесансу є художники Федір Сенькович та Микола Петрахнович-Мораховський. Обидва вели активну творчу і суспільно-громадську діяльність (були членами братства). Митці продовжували традиції національного живопису, відмовляючись від візантійських нормативів та наповнюючи його новими ідеалами. У їхньому малярстві гармонійно поєднались традиції давнього іконопису та гуманістичні ідеали Відродження. Шедеврами їхнього живопису вважаються іконостаси Успенської та П’ятницької церков. 
Федір Сенькович (бл. 1570–1631) – львівський живописець, портретист. Малював портрети та ікони, відтворював на полотні релігійні сюжети на замовлення духівництва, виконав чимало робіт для українських церков. Так, художник створив іконостас для Успенської церкви Львова, що була на той час осередком національно-релігійного руху. На жаль, він був знищений під час пожежі. Ф. Сенькович працював також над П’ятницьким іконостасом, що був створений близько 1600–1610 рр. П’ятницький іконостас – неповторний взірець ренесансного мистецтва з його характерними рисами: гармонійна цілісність, чітка симетричність, горизонтальне членування, декоративне стильове оздоблення. Найпримітнішими іконами П’ятницького іконостасу є апостоли. Художник створив образи мудрих, освічених, високоморальних та водночас близьких до народу апостолів. Їхні образи індивідуалізовані (це вже було створення характерів), постаті по-готичному видовжені, сповнені шляхетності, гідності та глибокого духовного зосередження. Твори Ф. Сеньковича позбавлені драматичних і динамічних ситуацій, митець віддавав перевагу всьому тихому, спокійному, радісному. За витончену гармонійність образів сучасники називали ікони Сеньковича «умиленними» (зворушливими).
Микола Петрахнович (бл. 1600–після 1666) був учнем Ф. Сеньковича, потім – його компаньйоном, а після смерті вчителя став спадкоємцем майстерні (оскільки був одруженим з його дочкою). М. Петрахнович як талановитий майстер виконував численні роботи і для польських, і для українських замовників. Після знищення у пожежі Успенського іконостасу Ставропігійське братство замовило у Петрахновича новий іконостас (тепер він міститься у церкві с. Великі Грибовичі біля Львова). У творчості Петрахновича також відобразились основні тенденції ренесансного мистецтва. Сцени «Різдво Марії», Поцілунок Юди», «Бичування», «Пилат умиває руки» художник розкрив у дусі реалістичного відображення, виходячи з історичної правди явища. Досягненням художника є намісні образи (намісними називають ікони першого ярусу іконостасу) та апостоли. Його апостоли – це сильні й вольові люди, наділені різними характерами, але об’єднані спільністю переконань; вони внутрішньо розкуті, міцно стоять на ногах, у їхніх позах і жестах відчуваються сила і велич, глибока духовність. Світогляд художника формувався в період до та під час визвольної війни українського народу під проводом Богдана Хмельницького. Микола Петрахнович вбачав ідеал краси у людині благородній, духовно і фізично сильній та патріотично мужній. Колористична палітра М. Петрахновича органічно злита із внутрішньою суттю зображення.
Загалом творчість Федора Сеньковича та Миколи Петрахновича мала величезний вплив на розвиток живопису, зокрема на західноукраїнських землях.
Визначною мистецькою пам’яткою 17 ст. є Святодухівський іконостас (м. Рогатин, 1650), що, ймовірно, створений львівськими майстрами. Цей іконостас багато декорований різьбленими орнаментами. В іконах великого значення надається розробці характерів і сюжетного взаємозв’язку постатей. Створений у роки національно-визвольної війни, він відображає проблеми того часу. 
У цей період набув розвитку портретний жанр. Портретні зображення були започатковані ще у малярстві Київської Русі. Майстри прагнули увічнити на полотні індивідуальні зовнішні риси та характер портретованих, особливо зосереджували увагу на обличчі: намагалися відобразити гідність, силу волі, розум, у жіночих портретах – шляхетність, красу, ніжність. Відомими портретистами були згадувані Федір Сенькович та Микола Петрахнович, а також Севастьян Корунка, Лаврентій Пилипович Лаврентій Пухало, Войцех Стефанович та інші художники. Однак через відсутність підписів на картинах важко визначити автора портрета. Портрет був двох видів: погрудний, або поясний, і на повний зріст. Для кінця 16 ст. переважно був характерним погрудний портрет, а для 17 ст. стали актуальними портрети на повний зріст.
Цікавими взірцями портретного живопису є: портрети Софії Тарнавської, Анни Гойської, Романа Сангушка, Стефана Баторія; портрети історика Яна Гербурта, польського короля Стефана Баторія, воєводи Івана Даниловича, Кшиштофа Збаразького, знатних міщан Костянтина та Олександра Корняктів, старости Мнішека, портрет мененатки Раїни Вишневецької (Могилянки), ліризмом і красою вирізняється портрет міщанки Варвари Лангиш. 
Парадні портрети відображали суспільний та майновий статус людини. Такі зображення мали включати обов’язкові предмети: парадний одяг; булава або шабля в руках; стіл, покритий дорогою скатертиною; антична колона, обвита драпуванням тощо. Парадні портрети втілювали героїзм портретованого та були гранично монументалізованими. 


2. Розвиток ренесансної скульптури
Скульптура Відродження в Україні пов’язана переважно з розвитком архітектури. Значні будівельні роботи здійснювалися здебільшого в західних регіонах України, де спостерігалося пробудження суспільно-духовних процесів, зростання національної свідомості, активізація національно-визвольних змагань та піднесення культурного життя. Після 1620-х рр. процеси національного розвитку активізуються у Києві та на Запорозькій Січі.
Розвивалася орнаментально-декоративна сакральна та світська скульптура. Культові та цивільні споруди рясно оздоблювалися декоративними елементами: орнаментальними та фігурними композиціями, різьбленими карнизами, фризами, пілястрами, капітелями, насиченими рослинною орнаментикою, сюжетними рельєфами, об’ємними статуями та композиціями. Для декорування фасадів широко використовували багато оздоблені портали, різьблене обрамлення вікон та дверей, складні карнизи, аттики, також часто фасади прикрашали скульптурами. Такі художні мотиви поширилися наприкінці 16 – на початку 17 ст. на західноукраїнських землях: у костелах і церквах Львова, Жовкви, Кам’янця-Подільського, Бережан, інших міст Галичини й Поділля. Скульптурні прикраси використовували також у замках, палацах та будинках заможних осіб. 
Місто Львів вирізняється своїм унікальним архітектурним ансамблем у центрі міста, який був здебільшого створений упродовж 16–18 ст. Будинки площі Ринок – взірець ренесансної цивільної архітектури. Майже кожен з них оздоблений гірляндами, масками на порталах, скульптурами на аттиках, архітектурними атлантами, які підтримують балкони, скульптурами на фасадах.
Аттик – стінка над карнизом, що увінчує споруду, значно вища за парапет.
Набуло розвитку ансамблеве містобудування, в якому велика увага приділялася декоруванню скульптурою. Наприклад, ансамбль Успенської церкви включає вежу Корнякта і каплицю Трьох святителів. Автором проєкту був Павло Римлянин, пізніше до нього приєднався львівський архітектор Войцех Капінос (з 1597 р.), а завершив будівництво Амвросій Прихильний. У цих спорудах виразно простежується синтез ренесансних і давньоруських стилів, які створюють естетично досконалу єдність. Каплиця Трьох святителів оздоблена пілястрами, різьбленим порталом з елементами виноградної лози, аркоподібними вікнами з фігуративними рельєфами.
URL: https://lviv.travel/ua/news/renesansna-arkhitektura-lvova?srsltid=AfmBOopyn20WBp63a-d-sbwQUAwAxegq0pyrgDuoywefGiCksRHB_hXO
Особливою пишністю скульптурного декору вражає каплиця Боїмів. Основна тема скульптурного оздоблення каплиці – страждання Христа. Композиція «Скорботний Христос» увінчує купол каплиці, що надає їй неповторного силуету. Ісуса зображено у терновому вінку, над головою – німб. Тема страждань Христа домінує в художньому оздоблені фасаду й інтер’єру каплиці. 
Каплиця Кампіанів – приклад органічного ренесансного поєднання компонентів архітектури й скульптури. Споруда пишно оздоблена статуарними скульптурами і ззовні, і всередині. Барельєфи на зовнішній стіні каплиці вирізняються ренесансною вишуканістю та стриманістю. Інтер’єр каплиці прикрашають майстерно виконані епітафійні портрети представників родини Кампіанів, горельєфи євангелістів, пророків, апостолів. Зображення Павла Кампіана виконане на повний зріст із птахом в руках.
З’явилися нові види надгробних композицій та епітафій, почав зароджуватися скульптурний портрет. Надгробна скульптура мала на меті увічнити та прославити померлого. Саркофаг рясно прикрашали орнаменти, гірлянди, фрукти, квіти, вази з пишними букетами тощо. Взірцем ренесансного мистецтва є надгробний пам’ятник військовому й державному діячеві Литовського й Руського князівств князю Костянтину Острозькому (1460–1530), встановлений в Успенському соборі Києво-Печерської лаври 1579 року. Однак пам’ятник був суттєво пошкоджений під час пожежі 1718 року та зруйнований повністю разом з Успенським собором 1941 року. Припускають, що монумент було виконано львівським скульптором Себастяном Чешеком. Залишилися детальні описи надгробка. У скульптурному творі втілено ренесансний мотив – момент переходу до вічного сну. Надгробний пам’ятник виконано з білого мармуру. Постать князя у горизонтальному положенні, він лежить, обпершись на лікоть, праву руку поклав під голову, князь у лицарських обладунках з позолоченою короною на голові, під головою – подушка. Надгробок князя Костянтина Острозького втілював возвеличення людини, котра мала визначні суспільні здобутки. 2014 року надгробок було відтворено на основі збережених зображень скульпторами Борисом Криловим та Олесем Сидоруком. У 2023 році на південному фасаді Успенського собору була встановлена меморіальна дошка, яка являє собою барельєф із портретом князя та табличку з інформацією про роки його життя та діяльність. Себастян Чешек був автором багатьох надгробків, вважають, що він виконав також 1572 р. надгробок Катерини Ромултової (костел у м. Дрогобичі). Скульптурний надгробний портрет був популярним серед духовенства та шляхти. Померлого зображували немовби у глибокому сні, здебільшого нехтували портретною подібністю, образ предка ідеалізували як взірець для наслідування. 
Отже, монументальна пластика набула значного розвитку, нею оздоблювали екстер’єри та інтер’єри храмів, громадських та житлових будівель. 

Запитання та завдання для самоконтролю
1. Окресліть реалістичні тенденції в образотворчому мистецтві 16 – першої половини 17 ст.
2. Проаналізуйте творчі досягнення митців Федора Сеньковича та Миколи Петрахновича.
3. Висвітліть особливості ренесансного портретного жанру.
4. Розкрийте характерні риси скульптури 16 – першої половини 17 ст.
5. Висвітліть особливості скульптурного портрета 16 – першої половини 17 ст.

Теми для есе:
1. Гуманістичні тенденції в образотворчому мистецтві 16–17 ст. 
2. Характерні риси скульптурного портрета 16–17 ст. 
3. У чому виявляється сутність ренесансного мистецтва?


ОБРАЗОТВОРЧЕ МИСТЕЦТВО БАРОКО ТА РОКОКО

1. Особливості живопису бароко.
2. Скульптура бароко та рококо.

1. Особливості живопису бароко
В Україні бароко з’являється дещо пізніше, ніж у Європі. В Італії барокове мистецтво виникає й активно розвивається наприкінці 16 ст., згодом поширюється у Фландрії, Іспанії, Англії, Франції, Німеччині, Польщі та інших країнах. У першій половині 18 ст. бароко повсюдно еволюціонує до стилю рококо і, переплітаючись із ним, існує паралельно, а із 1760-х рр. витісняється класицизмом. В Україні культура бароко охоплює другу половину 17–18 ст.
Бароко – це художній стиль кінця 16 – середини 18 ст., якому властиві грандіозність, урочистість, декоративна пишність, примхливість форм, динамізм, патетична піднесеність, інтенсивність почуттів, пристрасть до ефектних видовищ, контрастність. Для цього стилю характерний синтез мистецтв, тобто поєднання архітектури, скульптури, живопису та декоративного мистецтва в єдине ціле задля створення захопливих та емоційно насичених творів. Характерними ознаками є також складні криволінійні форми, надмірність декору, використання яскравих кольорів.
Основні риси живопису бароко – динамізм, пишність, емоційність, контрастність, театральність. Характерними ознаками є: складні композиції, драматичні сюжети, насичені кольори, контрасти світла й тіні, а також поєднання реалізму з ілюзійними ефектами. Стиль тяжіє до декоративності, грандіозності та використання пишних форм, що створює ефект монументальності й помпезності.
На становлення барокового мистецтва в Україні вплинули події Визвольної війни 1648–1654 рр., а також Контрреформація. Українське бароко 17 ст. часто називають «козацьким», оскільки саме козацтво було замовником і носієм нового художнього смаку. Стиль бароко виражав духовні інтереси козацької старшини і вищого духовенства, їхнє прагнення до витонченої аристократичності.
Характерною особливістю мистецтва бароко є поєднання світських мотивів та релігійних образів. У малярстві важливим виражальним засобом стає колір як найзначніша окраса живописного твору. Особливістю українського бароко є існування двох тенденцій: аристократичної і народної, які нерідко змішувалися. Народна тенденція передусім активно виявляється у популярному образі козака Мамая. Естетичними особливостями українського бароко є: мальовничість, багатобарвність, посилена декоративність, контрастність, динамізм та вигадливість форм. Стиль бароко в українському малярстві вирізняється національною своєрідністю, суто українською манерою творення образів. Українські живописці стримано сприймали пишні та динамічні форми європейського бароко, вони продовжили традиції візантійсько-давньоруського та ренесансного малярства. Основним змістом живопису стають гуманістичні ідеї, хоча тематика ще значно мірою залишається релігійною. «Живопис бароко продовжував ренесансну тему «людина і природа», проте в глибокому розумінні їх єдності – людина в середовищі природного, життєвого і соціального» [10, 91]. Видатним досягненням барокового малярства в Україні є розписи іконостасів та розвиток портрета.
В український живопис європейські досягнення були привнесені з Риму випускниками Римської академії святого Луки – художниками Юрієм Шимоновичем та Мартіно Альтомонте, які прибули до Жовкви на початку 1690-х років. Юрій Шимонович-молодший (бл. 1660–1711) був сином відомого львівського маляра Юрія Шимоновича-старшого, а Мартіно Альтомонте (1659–1745) – німець за походженням, народився в Неаполі. Юрій Шимонович продовжував в Галичині художні традиції свого батька, згодом очолив «Королівську малярню» (Майстерню мистецтв Яна ІІІ Собєського). Творча діяльність цих художників у Жовкві та Львові сприяла збагаченню самобутнього українського живопису новими художніми аспектами. Найвизначніші здобутки барокового малярства пов’язані з жовківським художнім осередком. Художнє життя Жовкви особливо пожвавилось у часи королювання Яна ІІІ Собеського. Тут працювали видатні майстри – скульптори Андрій Шлютер і Стефан Шватер, живописці Мартіно Альтамонте й Андріас Стех, а також українські митці – Юрій Шимонович, Іван Руткович, Йов Кондзелевич, Василь Петранович.
Юрій Шимонович-Семигоновський народився у Львові, три роки навчався в академії св. Луки у Римі, був учнем видатних живописців-монументалістів Лаззаро Бальді та Карло Маратта. За малюнки «Будівництво Вавилонської вежі» та «Гнів богів з приводу Вавилонської вежі», які були подані на конкурс, Шимоновича було відзначено першою нагородою та званням академіка. Після повернення додому працював придворним художником у Львові, Жовкві, Кракові, Варшаві. Король Ян ІІІ дуже цінував митця, вбачав у ньому керівника мистецького життя країни. Шимонович створив чимало портретів: «Портрет Яна ІІІ Собеського», «Портрет Марії Казиміри з дітьми», «Портрет королевича Якуба Собеського», картини на міфологічні та релігійні сюжети, чотири розписи на тему пір року для віланувського (Віланув – Вілла Нова, колись – передмістя Варшави) палацу короля. Митець прагнув досягти шляхетського звання і врешті викупив права на шляхетство в одній зі збіднілих дворянських родин і додав до свого прізвища «Семигоновський».
Важливим видом живопису у другій половині 17–18 ст. залишався іконопис. На релігійних творах українських художників позначився вплив європейського живопису. Видатними майстрами іконописного малярства були Іван Руткович та Йов Кондзелевич, тісно пов’язані з художнім середовищем міста Жовкви. 
Іван Руткович (1650–1708) – видатний іконописець доби бароко, представник Жовківської школи малярства. Ймовірно, походив із міста Білий Камінь поблизу Золочева, оскільки підписувався на ранніх роботах «Маляр Білокаменецький». Навчався у майстерні художника Романа Могильницького у місті Кам’янка-Струмилова (зараз – Кам’янка-Бузька). Іван Руткович працював переважно у Жовкві, його творчість знаменує розквіт жовківської школи. Найбільш відомими творами художника є іконостаси, а також окремі ікони. Видатними творами є збережені повністю або частково іконостаси у дерев’яних церквах у Волі Висоцьцій, Волиці-Деревлянській, у церкві Пресвятого Серця Христового у Жовкві, перенесений до церкви у Скваряві Новій (зараз у Національному музеї імені Андрія Шептицького у Львові). Довершеним взірцем українського іконостасу 17 ст. є восьмиярусний іконостас жовківської церкви Різдва Христового (1697–1699), пізніше названий Скварявським. Збереглися виконані у традиційній манері митця донаторські ікони: «Моління» (1683; тепер у Національному музеї у Львові імені Андрея Шептицького); «Моління» (1682) у Троїцькій церкві в селі Потеличі; «Христос-Вседержитель із села Солова (1693; тепер в Музеї народної архітектури і побуту «Шевченківський гай» у Львові). У змальованих образах яскраво втілено розмаїття характерів, самозаглиблену одухотвореність пророків, ренесансну красу людини. Іван Руткович поєднав у своїй творчості багатовікові українсько-візантійські іконописні традиції (емоційну силу колориту, лінійні ритми) та нові західноєвропейські тенденції. Його твори демонструють майстерність створювати складні багатофігурні сцени та уміння віртуозно поєднувати фігуративні та орнаментальні елементи. Створені Іваном Рутковичем ікони вражають розкішною живописністю, декоративністю, благородною людяністю образів. Творчість художника суттєво вплинула на розвиток українського сакрального мистецтва. 
Йов Кондзелевич (1667 – після 1740) – український іконописець, мислитель-гуманіст доби бароко. Народився у м. Жовква. У молоді роки переїхав у Луцьк, постригся у ченці, прийнявши ім’я Йов. Більшу частину свого життя провів у Білостоцькому монастирі поблизу Луцька, там став ієромонахом. Був активним діячем Луцького братства, можливо, викладав у братській школі. Є автором іконописних творів для монастирів Галичини, Буковини, Волині. Одним із найвідоміших творів є п’ятиярусний іконостас для Воздвиженської церкви у монастирі «Скит Манявський», пізніше іконостас проданий до м. Богородчани, тому названий Богородчанським (зберігається з 1924 р. в Національному музеї у Львові імені Андрея Шептицького). Збереглися такі ікони, створені Й. Кондзелевичем: «Успіння», «Вознесіння», «Спас», «Деїсус», «Тайна вечеря», «Богородиця-Одигітрія», «Христос-Учитель», «Святі Антоній і Феодосій Печерські», «Воздвиження Чесного Хреста», образи Архістратига Михаїла та Архангела Гавриїла на дияконських дверях, «Знамення Богородиці», «Моління про чашу»,«Розп’яття». Твори Йова Кондзелевича зберігаються у Львівському музеї українського мистецтва, Луцькому краєзнавчому музеї. Йов Кондзелевич був прихильником об’ємного ліплення образу, для переконливості форми він застосовував прийом світлотіні. Творчість художника певною мірою класицистична. Основне місце у його творчій спадщині займає образ людини, сповнений глибокого внутрішнього життя і благородної краси.
Василь Петранович (бл. 1680–1759) – видатний художник, іконописець, придворний художник королевича Костянтина Собеського. Народився та жив у м. Жовква. Найповніше виявив себе у традиційному релігійному живописі та портреті. Дбав про художні колекції резиденцій та замків королівської родини, декорував інтер’єри, виготовляв копії. Малював ікони й іконостаси переважно для василіанських монастирів (Бучач, Краснопуща, Крехів, Віцинь, Жовква). Василь Петранович є автором світських портретів: «Королевич Якуб Собеський з патроном», «Ференц ІІ Ракоці та Ілона Зріні перед Богородицею», «Портрет єпископа Миколи Вижицького», «Портрет Станіслава Жевузького», «Портрет Вацлава Жевуського». «Портрет єпископа Миколи Вижицького» вважається найбільш досконалим творчим досягненням Василя Петрановича. Художник передав індивідуальні риси портретованого без ідеалізації моделі: відчувається і пошана, й іронія. Василь Петранович дотримувався давніх національних традицій та водночас відобразив у своїх творах зміну естетичних ідеалів.
Із кінця 17 ст. значного піднесення набув живопис на Придніпров’і та Лівобережжі. Активно розвиваються форми монументального малярства, іконопис, портрет. Велику роль в українському мистецтві доби бароко відігравали живописні школи та друкарні: при Софійському соборі, Києво-Печерській лаврі, полтавському та інших монастирях. Розвинулась парсуна – жанр портретного живопису 17–18 ст., що використовував прийоми іконопису. У таких портретах автори намагалися показати певну особу красивою, значущою, важливою, правдоподібно передати індивідуальні риси та характер людини, певною мірою ідеалізувати. Типовими ознаками таких портретів були поважна поза, пишне вбрання, промовистий жест рук, парадне оточення, родовий герб. Українські художники зображали визначних культурних, політичних діячів, меценатів, міщан. До найвідоміших творів належать портрети Богдана Хмельницького, Петра Могили, Івана Мазепи, Михайла Миклашевського, Івана Скоропадського, полковника Івана Сулими та його дружини. Майстрами світського портрета були Дмитро Левицький та Володимир Боровиковський.
Отже, характерними ознаками українського барокового живопису були монументальність, експресивність, складні композиції, введення алегорій та символів, насичені кольори, пишна декоративність, ідеалізація та героїзація людини.

2. Скульптура бароко та рококо
Бароко в образотворчому мистецтві в Україні утверджувалося у другій половині 17 ст. Скульптура почала наповнювалася новим змістом, художнім рівнем та пластичним вирішенням. Скульптура цього періоду використовувалася для створення скульптурних портретів і надгробків, а також була невід’ємною частиною архітектурного оздоблення, тому стиль бароко вимагав високого рівня майстерності архітекторів і скульпторів, а також поєднання цих професійних якостей. Основними ознаками барокової скульптури є витончене моделювання форми, ускладнена пластика, експресивна лінія, динаміка образів, використання контрастів світла й тіні, що надавало їй особливої експресивності. Розвиток української скульптури бароко у 17–18 ст. характеризується поєднанням європейських барокових тенденцій із місцевими традиціями. Естетичними особливостями українського бароко є пишна декоративність, мальовничість, багатобарвність, контрастність, динамізм і незвичайна вигадливість форм. В українській архітектурі пластика гармонійно поєднувалася зі структурою споруди, була вагомим аргументом для її стильового уточнення, а вишуканий архітектурно-ліпний орнамент набував виняткового значення. 
У стилі бароко в Україні зводились численні споруди у Києві: церква Всіх Святих над Економічною брамою у Києво-Печерській лаврі, Брама Заборовського, Успенський собор, Троїцька церква над Святою брамою, церкви Братського та Миколаївського монастирів, Софійський був відреставрований у бароковому стилі, а також церкви у Чернігові, Глухові, Переяславі, Межигір’ї, Батурині тощо. У церковних спорудах було багато статуй, однак більшість знищили рішенням православного Синоду. Статуї також прикрашали інтер’єри світських споруд, зокрема гетьманських палаців, громадських установ тощо. 
Видатними скульптурами 18 ст. були Іван Равич та Сисой Шалматов. Іван Андрійович Равич (1677–1762) – видатний майстер-ювелір доби бароко, радник київського магістрату. Родом з Києва, де жив і працював (на Подолі). Перебував на навчанні у Німеччині та Москві. Для світських осіб, зокрема для козацької старшини, виготовляв предмети побуту та столовий посуд, а замовлення монастирів, церков – предмети культового призначення (чаші, хрести, свічники, оправи євангелій тощо). Свої твори скульптор оздоблював пишним акантовим орнаментом, сюжетними композиціями, медальйонами тощо. Він створив серію мідних овальних рельєфів для оформлення київської ратуші. 
Відомий скульптор і різьбяр на дереві – Сисой Шалматов (дати народження та смерті невідомі). З 1752 року митець жив у місті Охтирка (Сумська обл.), де заснував майстерню і разом зі своїми учнями вирізьбив іконостаси та скульптурні деталі для Покровської церкви в Ромнах, Мгарського монастиря (поблизу м. Лубни), Полтавського монастиря, церкви села Чоповичі на Житомирщині тощо. Одним із найцікавіших іконостасів 18 ст. є різьблений іконостас для церкви Покрови в Ромнах, що був створений на замовлення кошового Запорізької Січі Петра Калнишевського, в його рисах поєднувалися мотиви козацького бароко і європейського рококо.
Найвищого рівня розвитку мистецтво скульптури досягло у період пізнього бароко, так званого рококо. Скульптурні твори цього періоду є найбільш експресивними за своїм характером. Період українського пізнього бароко, чи рококо, охоплює 1720–1780-і роки. У цей час працював видатний український скульптор Йоанн Георг Пінзель. (бл. 1707–1762) – представник мистецтва пізнього бароко і рококо. Відсутні його біографічні дані, нема інформації про етнічне походження, роки життя вказано приблизно. Й. Пінзель – зачинатель Львівської школи скульпторів. Для його творів характерна велика експресивність, емоційність, динаміка, життєвість. Митець створив багато творів, в яких йому вдалося найвищою мірою втілити дух епохи бароко. Серед них – кам’яні статуї на фасаді собору св. Юра у м. Львів, кам’яні фігури на фасаді ратуші у м. Бучач (Тернопільська обл.); група дерев’яних вівтарних статуй для оздоблення костелу у м. Городенка (Івано-Франківська обл.), внутрішнє оздоблення костелу Святої Трійці у селі Устя-Зелене (Чортківський р-н Тернопільської обл.) та костелу села Гвіздець (Коломийський р-н Івано-Франківської обл.). Скульптурна кінна статуя «Юрій-Змієборець» на фронтоні порталу собору Св. Юра – це кам’яна скульптура, що зображує перемогу Юрія над змієм як уособленням зла, – один з найкращих творів львівської барокової пластики. Силует вершника ніби повторює химерні форми фасаду. Скульптурна група втілює експресивність та напруженість руху через виражені контури, різкі повороти постатей, неспокійні складки одягу. На думку дослідників творчості Йоанна Пінзеля, у середині 18 ст. не було іншого скульптора з таким винятковим мистецьким талантом. Твори скульптора відзначаються винятково високим мистецьким рівнем, індивідуальним стилем та експресією, а його творчість мала значний вплив на розвиток західноукраїнської скульптури. 
Починаючи із 1740-х рр. в Україні у стилі бароко працювали видатні архітектори Бартоломео Растреллі та Бернард Меретин. Усі їхні споруди були прикрашені скульптурною та декоративною пластикою. Діяльність Йоанна Пінзеля була тісно пов’язана з творчістю архітектора Бернарда Меретина.  Послідовниками художніх традицій Й. Пінзеля були скульптори Себастіан Фесінгер, Антон Осинський, Максим Полейовський, Петро Полейовський, Франциск Оленський, Михайло Філевич, Семен Старевський, Йоанн Гертнер, Іван Оброцький. Учень Йоанна Пінзеля Матвій Полейовський виконав архітектурний проєкт і рококове скульптурне оздоблення іконостаса Миколаївської церкви Крехівського монастиря. Михайло Філевич та Семен Старевський брали участь у скульптурному оздобленні інтер’єру та екстер’єру собору св. Юра у Львові. Франциск Оленський є автором атлантів у вигляді лицарів і консолей (опори для карнизу) у вигляді дельфінів для будинку №3 на площі Ринок у Львові. Себастіан Фесінгер виконав фігурки ангелів на консолях бічних вівтарів костелу святого Антонія Падуанського у Львові, зображення Архангела Рафаїла, Богоматері, святої Анни, святих Вацлава, Онуфрія, Петра та Йосифа для костелу святого Йосипа у с. Підгірці, кам’яні статуї на фасаді Домініканського костелу у Львові. Для статуарної пластики Себастіана Фесінгера характерні витонченість та контрастна збалансованість руху постатей. 
Продовжувався розвиток надмогильної скульптури та надгробних епітафій. Серед відомих творів – надгробок київського воєводи Адама Кисіля (с. Низкиничі, тепер – Волинська обл.). Поколінна фігура скульптурного зображення реалістично передає портретні риси, суворий вираз обличчя показує тверду вдачу і владність магната, а лицарські обладунки – підкреслюють статус померлого. 
URL: https://pslava.info/NyzkynychiS_CerkUspinnja_148,160430.html
Наприкінці 17 ст. заможні особи для виконання надгробних пам’ятників також запрошували закордонних майстрів. Наприклад творчість Андреаса Шлютера (Німеччина) певною мірою пов’язана з Україною. Збереглися два надгробки представників королівського роду: Якуба Собеського (батька короля) і Станіслава Даниловича (дядька короля), які зберігаються у костелі св. Лаврентія (м. Жовква). Наприкінці 17 ст. м. Жовква була родовим помістям польського короля Яна III Собеського. 
1730–1770-ті роки – один із найяскравіших періодів розвитку української скульптури, його називають періодом рококо. Стиль рококо сформувався в Україні у 1730-х рр. У цей час склалися сприятливі умови для розвитку мистецтва, а скульптурна пластика досягла високого художнього рівня, зокрема на Львівщині, Поділлі, у регіонах Правобережної України. Українські меценати сприяли будівництву багатьох сакральних і палацових споруд. Ці будівлі пишно оздоблювали скульптурними елементами, які доповнювали і увиразнювали архітектуру. Рококові споруди візуально здаються грандіозними за масштабами, оскільки ця архітектура є носієм численних скульптурних рококових компонентів – витонченими деталями форми, несподіваними перепадами увігнутих та опуклих площин стін будівлі, пластичними силуетами, позірною легкістю та невагомістю, хоча насправді часто це невеликі будівлі з малими приміщеннями. Взірцем синтезу архітектури, декоративної та фігуративної пластики є собор св. Юра у Львові, ратуша у Бучачі, костел у Городенці.
Отже, у 18 ст. було створено велику кількість скульптурних творів у стилі бароко та рококо.


Запитання та завдання для самоконтролю

1. Охарактеризуйте специфіку мистецтва бароко.
2. Розкрийте досягнення живопису бароко.
3. Проаналізуйте творчість Юрія Шимоновича-Семигоновського.
4. Визначте основні здобутки художників Івана Рутковича та Йова Кондзелевича.
5. Охарактеризуйте творчість Василя Петрановича.
6. Проаналізуйте розвиток скульптури бароко та рококо.

Теми для есе:
1. Національні особливості українського бароко.
2. Світоглядно-естетичні засади бароко.
3. Світоглядно-естетичні засади рококо.



ОБРАЗОТВОРЧЕ МИСТЕЦТВО
КЛАСИЦИЗМУ ТА РОМАНТИЗМУ

1. Класицизм у малярстві та скульптурі.
2. Становлення мистецтва романтизму.
3. Мистецька творчість Тараса Шевченка.

1. Класицизм у малярстві та скульптурі
У другій половині 18 ст. набувають розвитку монументально-декоративне барокове малярство і водночас класицизм. Провідними стали дві стильові тенденції – бароко і класицизм.
Класицизм – художній стиль кінця 17 – поч. 19 ст., зорієнтований на наслідування античного мистецтва та притаманні йому велич, спокій, урочистість. У цей час був поширений бароковий декоративізм в архітектурі та графічному оформленні книг, а малярство у стилі класицизму не сприймалося. Козацька старшина жила спогадами про минуле і визнавала період Івана Мазепи як час неповторних культурних звершень. Класицизм у малярстві не вирізнявся оригінальними рисами і не досягнув значного розвитку. Він став лише модним мистецтвом аристократії, для якої було престижно цікавитись античністю. У релігійному малярстві значних змін не було. Форма іконостаса залишилася традиційною, проте зменшується кількість рядів – без пасійного (страсного) і навіть без апостольського.
Представниками класицистичного мистецтва були художники Остап Білявський, Василь Береза, Лукаш Долинський.
Остап Білявський (1740–1804) – видатний художник-портретист кінця 18 ст., один із найвідоміших малярів Львівського цеху. Виконував розписи для церков Львова та ближніх сіл. Цінними є портрети львівських міщан, магнатів, архієпископів, виконані О. Білявським. У кожному портретному образі митець прагнув створити індивідуальний характер, а загалом творив тип епохи. Його портрети не зовсім класицистичні, вони позначені ще манірністю рококо. Відомими творами є: «Портрет графині Гонорати Холоневської з Лопатина (у шлюбі Рищевска); «Портрет дами з трояндами», «Портрет Івана Бачинського», «Портрет Ігнатія Потоцького», «Портрет Анни Шептицької».
Художник Василь Береза (1754–1835) також виконував замовлення для церков і костелів. Твір «Бій архангела Михаїла з сатаною» розкриває художнє кредо митця. Постаті намальовані з пластичною ясністю, перевагою лінії над кольором, поверхня – плавна, рівна, згідно з принципами класицизму.
Лукаш Долинський (1745–1824) – український художник-портретист, іконописець, монументаліст, представник пізнього бароко, рококо та класицизму. Намалював чимало ікон, настінних розписів, зокрема здійснював оздоблення Успенської церкви Києво-Почаївського монастиря, також створив галерею портретів, здебільшого представників духовенства. У портретах яскраво простежуються стильові риси класицизму. У творчості згаданих художників у жанрі портрета відображено образи сучасників. 
Класицистичний портрет формувався в Україні повільно і поступово, оскільки не був достатньо актуальним, в державі відбулися суспільно-політичні зміни, українське суспільство розшарувалося, зникла колишня видима цілісність.
Шедевром портретного живопису є «Портрет князя Дмитра Долгорукого» (1769) художника Самуїла. Твір вирізняється проникливою духовністю, тонким психологізмом. У портреті увага зосереджена на постаті, майстер виразив глибоку драму людини. Відчуття трагізму створюють бліде обличчя, опущені очі, темні тони. Зображення рук передає згасаюче життя (через заборону родичів одружитися з бідною дівчиною князь у 20 років збожеволів, закінчив своє життя монахом у монастирі на 31 році).
У 18 ст. набув поширення козацький портрет. Портрет прославляє мужніх, самовпевнених, готових до активної дії представників козацтва. Постаті зображували у парадному одязі, що підкреслювало їхній офіційний статус. У цих портретах простежуються урочистість, пишність, певна театралізація. Люди спокійно урівноважені, пози і жести вивірені, впевнені, душевний стан урочисто-піднесений. Такими є Юхим Дараган, Данило Єфремович, Іван та Яків Шияни, Іван Сулима, Василь Гамалія, Дмитро Туптало. Нечисленні жіночі портрети стриманіші, тут відсутня парадність (портрет Парасковії Сулими, портрет дружини Гната Галагана, портрет Віри Дараган).
Розвиток класицизму тісно пов’язаний із діяльністю Петербурзької Академії мистецтв, заснованої 1757 р. Багато талановитих українців навчалися у Петербурзі і не поверталися додому. Серед найбільш відомих митців українського походження, котрі навчалися в росії і зробили значний вклад у розвиток російського мистецтва, були Дмитро Левицький і Володимир Боровиковський.
Українські художники Дмитро Левицький (1735–1822) та Володимир Боровиковський (1757–1825) – видатні майстри портретного жанру. Їхню творчість вирізняла свобода думки. Д. Левицький у козацькому портреті відображав образ героїчного минулого і тодішнє прагнення незалежності. Художник усвідомлював, що портрет є образом епохи. Кожна особистість вбирає світогляд суспільства, естетичні й соціальні ідеали, водночас вона є знаком епохи. Д. Левицький зображав неповторність людини, її індивідуальну сутність, внутрішню силу. Художника цікавила насамперед внутрішня динаміка особистості, прихована духовність, що виявлялася у виразі обличчя. У ранніх творах митця наявні стильові особливості рококо, це портрети архітектора Олександра Кокорінова, Прокофія Демидова, серія смолянок (вихованок Смольного інституту). Д. Левицький є автором портрета письменника і філософа Дені Дідро. 
Володимир Боровиковський народився у Миргороді, походив із сім’ї українських іконописців, працював у жанрах портрета та іконопису. Рання творчість пов’язана з традиціями українського живопису 18 ст., зокрема ікони «Спас», «Богородиця з дитям», портрет полтавського бургомістра Павла Руденка. У кінці 1780-х рр. переїхав до Санкт-Петербурга, де працював під керівництвом Дмитра Левицького, тут здобув звання академіка та посаду радника Академії мистецтв. На поч. 19 ст. в портретних образах художника з’явилися монументальність, героїчність, лінійна сухуватість виконання. Тепер своїм дещо піднесеним стилем, водночас урочистим і суворим, портрети В. Боровиковського відповідали системі класицизму. Володимир Боровиковський створив близько 200 портретів своїх сучасників, написав багато ікон. У портретах художник прагнув передати індивідуальність, красу, людську гідність, благородство, героїзм. В. Боровиковський намалював портрети Дмитра Левицького, мецената Дмитра Трощинського, Івана Котляревського, письменниці Мадам де Сталь.
У скульптурі першої половини 19 ст. продовжувалося класицистичне вираження. Найвидатнішим представником високого класицизму у скульптурі був Іван Мартос (1754–1835). Народився у місті Ічня на Чернігівщині в козацько-старшинській родині. Навчався у Петербурзькій Академії мистецтв та в Італії. Після повернення з-за кордону, оселився в Петербурзі. І. Мартос створив велику кількість мармурових надгробків та бронзових скульптур на цвинтарях Петербурга, Москви, Києва, Батурина. Він є автором мармурового пам’ятника-надгробока останньому гетьману Кирилові Розумовському. Одним із відомих творів є пам’ятник градоначальнику Одеси Дюку де Рішельє.
Одним із найстаріших скульптурних пам’ятників Києва є пам’ятник київському князеві Володимиру, споруджений 1853 року. Мідна скульптура встановлена на Володимирському пагорбі. Київський князь Володимир, хреститель Русі, дивиться з Дніпровських круч на лівий берег, у правій руці тримає латинський хрест, а в лівій руці – княжу шапку. Автори пам’ятника – скульптори Василь Демут-Малиновський, Петро Клодт і архітектор Олександр Том. Це бронзова скульптура заввишки 4,4 метра з 16-метровим чавунним постаментом у неовізантійському стилі (загальна висота пам’ятника – 20,4 м). Постамент оздоблено барельєфами із зображенням сцен хрещення Русі. Цей скульптурний пам’ятник є одним із символів Києва. В радянські часи монумент став одним із небагатьох пам’ятників, яким вдалося уціліти.
Видатними майстрами скульптури доби класицизму, які працювали у Львові,є митці австрійського походження Гартман Вітвер та брати Йоан та Антон Шімзери. Гартман Вітвер (1774–1825) та його брат Міхаель навчалися у Відні в академії мистецтв. Після закінчення навчання юнаки переїхали до Львова. Гартман Вітвер став видатним представником мистецького середовища Львова. На будинках міста збереглася велика кількість рельєфів митця. Митець створював скульптури, пов’язані з античністю, у традиціях класицизму. Однією із споруд, оздоблених Г. Вітвером, є будинок на вулиці В. Винниченка, 8 у Львові, це – будинок друкарні Піллерів (Піллерівська камяниця). Фасад будівлі прикрашають 15 рельєфів античних персонажів над вікнами першого поверху і  19 ангелів-путті, які уособлюють різні види ремесла, між другим та третім поверхами. Кілька великих фігур знаходяться на даху – богиня Гея, бог Гермес із посохом у руках, бог війни Марс, давньогрецька богиня мудрості та ремесел Афіна, давньоримська богиня війни Беллона, фігури меншого розміру – Аполлон та Деметра. Найвідомішою роботою Г. Вітвера є чотири фонтани на площі Ринок з фігурами античних богів Нептуна, Артеміди, Адоніса та Амфітрити. Це не є фонтани у прямому значенні слова, вода з них не б’є, а повільно стікає у чашу. Це парні фонтани, які уособлюють воду та землю. Усі статуї заввишки майже 3 м, виготовлені з каменю пісковика. З одного боку – бог моря і води Нептун і його дружина Амфітріта, з іншого боку – богиня полювання і природи Діана та божество (напівбог) природи та родючості Адоніс. У скульптурах ще відчутний зв’язок з бароковим мистецтвом, особливо у трактуванні оголеного тіла та способі подачі драпування. Г. Вітвер також був автором багатьох надгробків та епітафій, ці надмогильні фігури мають високий художній рівень і принесли виконавцеві визнання його таланту. Одним із найкращих меморіальних пам’ятників є пам’ятна епітафія Катерині Оссолінській, виготовлений з мармуру і бронзи, встановлений біля входу до Латинської кафедрального собору.
Антон та Йоан Шімзери виготовляли монументальні надгробки у формі саркофагів та обелісків з рельєфами на сюжети з античної міфології, які стали окрасою меморіального мистецтва. Відомими скульпторами також були Томаш Оскар Сосновський та Віктор Бродський, вихідці з Волині, поляки за національністю. Вони творили у добу розквіту романтизму, однак, виховані на взірцях античності, схилялись до традицій римського класицизму.

2. Становлення мистецтва романтизму
Романтизм у мистецтві є багатозначним поняттям. Романтизм як художній напрям виник в кінці 18 – на початку 19 ст., його представники боролися проти канонів класицизму, висували на перший план інтереси особи та почуття і використовували у своїй творчості історичні та народнопоетичні теми. Як умонастрій він характеризується ідеалізацією дійсності, мрійливою споглядальністю. Романтизм як художній метод пройнятий оптимізмом і прагненням показати в яскравих образах високе призначення людини. Для романтизму в малярстві характерне провідне становище портрета, у ньому через образ сучасника виражалася епоха та її ідеали. Романтизм сприяв змінам у суспільному світогляді, ставленні до мистецтва, митця та його творчості. У мистецтві романтизму поширеним жанром став автопортрет.
У Львові започатковував традицію зображення художником самого себе Рафаїл Гадзевич. Вирізняються романтичним піднесенням автопортрети М. Яблонського та Я. Машковського. Марцин Яблонський та Алоїзій Рейхан створили чимало портретів львів’ян (у М. Яблонського їх близько 1600). Алоїзій Рейхан – львівський художник-портретист, також малював жанрові сцени, мініатюри, займався літографією. Спочатку створював картини у стилі бідермаєр, утвореного на межі класицизму і романтизму. Серед відомих творів А. Рейхана – «Портрет скрипаля Кароля Липинського», «Портрет Гелени Мацель», «Портрет Дениса Зубрицького», картина «Дротар», яку можна віднести і до портрета, і до побутового жанру. Художник зобразив хлопчика в повстяному капелюсі, що займається продажем дротяних виробів і ремонтом посуду. В останні роки життя А. Рейхан створив свій найкращий твір «Свята родина». Атмосфера простоти, природності, відвертості втілена М. Яблонським у полотнах «Портрет сина Леона» та «Дівчина зі сніданком на підносі». Природа у малярстві розкривалася статично і пасивно. У Львові майстром краєвиду був Антон Ланге (1779–1844) («Краєвид з рибалками»).
Малярство 20–50-х рр. 19 ст. у Галичині ще виразно тяжіло до класицизму, у Східній Україні виявило самобутність, незалежність від класицизму, що дає підстави трактувати його як живопис романтизму. Попередником романтизму був сентименталізм – літературний напрям, що характеризувався особливою увагою до індивідуального духовного світу людини, до природи і водночас відзначався ідеалізацією дійсності та надмірною чутливістю в її зображенні. Сентименталізм підносив гуманістичне розуміння почуттів людини, незалежно від її соціального стану. Тоді активно поширилися цікавість до життя народу, що й відображено в малярстві.
Василь Тропінін (1776–1857) – один із видатних російських художників, що звернувся до зображень українських селян у перші два десятиліття 19 ст. Він говорив, що Україна замінила йому Академію. В. Тропінін – селянин-кріпак графа Іраклія Моркова, який віддав хлопця вчитися до Петербурзької академії мистецтв, а на четвертому році перервав навчання і призначив його придворним живописцем у своєму маєтку в с. Кукавці (біля м. Могилів-Подільський) на Вінниччині. Два десятиліття творчої праці В. Тропініна минули в Україні. Саме впродовж цього часу художник створив низку портретів українського селянства, які вирізняються винятковою життєвістю, виразністю, мальовничістю, досконалим мистецьким виконанням. Щоб творити такі глибоконародні образи, треба було любити їх, захоплюватися ними. Одним із таких творів є портрет Устима Кармелюка, позначений монограмою художника і датою (1820). У портреті «Селянин з палицею», відомому як портрет Яна Волянського, В. Тропінін не лише відійшов від класицизму і романтизму, а й наблизився до реалізму. Образ селянина – благородний і гранично природний, у ньому поєднуються мужність, стійкість, розум і життєвий досвід. В одному зі своїх листів художник писав, що він без відпочинку писав з натури в Малоросії і ці роботи є найкращими з усього написаного. В. Тропінін є також автором низки жіночих портретів: «Дівчина з Поділля», «Прядильниця» («Дівчина з кужелем»), «Українка в намітці». Особливо вражає «Дівчина з Поділля», де з дивовижною повнотою показано український національний характер. Дівчина зображена у вишиваній сорочці, з разками коралів на шиї, стрічкою на голові (ці аксесуари акцентують на прив’язаності до рідної землі). Василь Тропінін у романтичних образах передав красу і нескореність духу українського народу.
Для тодішнього мистецтва характерні психологічна проникливість, сентиментальність, ліризм, потяг до побутових сцен. Ці тенденції властиві творчості Капітона Павлова (1791–1852), Гаврила Васька, Григорія Лапченка (Лапи) (1801–1876), Івана Шаповаленка (1820–1890).
У романтичному мистецтві сформувалося прагнення до реального відображення природи. Митці, які навчалися в Петербурзькій академії мистецтв, створювали панорамні види міст, де була інформація про визначні пам’ятки. Ведутизм зумовив самостійний жанр краєвиду (ведута – зазвичай топографічно точний гірський пейзаж). Київ першої половини 19 ст. зафіксований у картинах і акварелях художників Михайла Сажина, Василя Тімма, Наполеона Орди, Василя Штернберга, Тараса Шевченка.
Михайло Сажин (1818–1887) – російський та український живописець, навчався в Петербурзькій академії мистецтв, а у 1840-х рр. жив у Києві, де зустрічався і малював поруч із Тарасом Шевченком. Його захоплювали найдавніші пам’ятки і панорамні, пізнавально-точні та змістовні зображення. У своїх полотнах художник домагався передання мальовничості і розмаїття мотивів, застосовуючи світлові ефекти та оживляючи побутові сцени: «Руїни Золотих Воріт», «Розкопки руїн церкви св. Ірини», «Михайлівський Золотоверхий монастир», «Церква св. Андрія Первозванного» тощо. У картині «Переправа біля Києва» романтично зображено природні стихії небо і воду та зіставлено два джерела світла – місяць і вогнище на березі.
У творчості Василя Штернберга (1818–1845) виражено органічне поєднання людини з природою. На жаль, митець прожив лише 27 років. Навчався у Петербурзькій академії мистецтв у класах Карла Брюллова та Максима Воробйова. Під час навчання розпочалася дружба В. Штернберга і Т. Шевченка. Перебуваючи в Петербурзі, три канікулярних літа художник провів в Україні. В. Штернберг був вихований у дусі класицизму, однак проникнувся романтичною концепцією природи і став представником романтизму. Перший краєвид В. Штернберга «Садиба Г. Тарнавського у Качанівці» був написаний 1837 р. на замовлення як портрет палацу Тарнавського. У цьому полотні відчутна наявність класицистичних, академічних принципів, однак живо, майстерно передано стан природи у літній сонячний день: красу дерев, прозорість води, відбиті у ній краєвиди парку.
У низці картин В. Штернберг втілив своє захоплення красою України. Ці полотна намальовані з невластивою для тодішнього українського мистецтва теплотою і добродушним гумором. Розкрито красу українського села у картині «Вулиця на селі» (1837–1838). Вражає епічністю картина «Переправа через Дніпро біля Києва» (1837). Тут зображено велику групу людей з кіньми, возами, каретами, пожитком, що очікує поромної переправи у час перед настанням грози. Уся природа, як космічне явище, видається грандіозним видовищем. У картині виражені стилістичні риси романтизму: тяжіння до драматичних емоцій, зовнішніх світлових ефектів, панорамності простору і безмежної різноманітності світу. Визначальною рисою творчості митця є тяжіння до побутовості. В. Штернберг – незрівнянний майстер різноманітних побутових сцен. У всьому, що малює художник, присутня людина – не споглядальна, а діяльна. У своїх полотнах В. Штернберг показав Україну з теплим доброзичливим гумором і гострою спостережливістю, зупиняючись на окремих типажах, характерах, одязі, речах побуту, природному оточенні. Як глибокий художник він розкривав образ народу, наскільки міг його зрозуміти, не вдаючись до аналізу соціальних аспектів.

3. Мистецька творчість Тараса Шевченка
Тарас Шевченко є автором понад тисячі творів образотворчого мистецтва – станкового живопису, монументально-декоративного розпису, графіки, скульптури, він був великим майстром у техніці акварелі, олії, пера, офорту, рисунка олівцем. Становлення Тараса Шевченка як художника відбувалося в епоху романтизму. Відтак провідна тема його творчості – народна. 1840 р. Т. Шевченко написав «Автопортрет», який відображає емоційний і духовний стан митця на початку його творчого шляху. На полотні зображено молодого поета, який дивиться прямо на глядача, проникливий погляд виявляє впевненість, непокірність характеру, внутрішню силу вільної людини.
Видатним твором у художній спадщині Тараса Шевченка є полотно «Катерина» (1842). Ця картина складна за змістом і виражальними засобами, важко визначити її жанрову приналежність: це не побутова, не історична сцена. Композиція картини центрична, ускладнена пояснювальним матеріалом. Бокові постаті сприяють монументалізації образу Катерини, драматичному напруженню твору. Постать Катерини виділена збільшеним силуетом та активними червоно-білими кольорами, що виражає внутрішній стан образу. Обличчя Катерини затінене, з опущеним поглядом, що увиразнює благородність образу. 
«Катерина» стала образом України 19 ст. Центральною на полотні є постать Катерини, навколо голови якої – з одного боку козацькі могили, а з іншого – верстовий стовп. Зміст картини розкривається численними предметами-символами: кілька зламаних стеблин збіжжя, пусті колоски, дубова гілка, сокира тощо. Катерина є втіленням, образом і символом славного минулого і сьогодення батьківщини, сповненого драматизму. Образом Катерини Т. Шевченко підносить почуття людської гідності, що, зі свого боку, пробуджує національну свідомість. «Катерина» Тараса Шевченка відображає пошуки національного ідеалу, властиві мистецтву слов’янських народів періоду визвольних рухів.
1843 р. Т. Шевченко створив картину «Селянська родина». На полотні зображено молоду родину – чоловіка, жінку, їхню дитину біля убогої охайної хатини у світлий літній день, неподалік від них присів перепочити дідусь. Художник показав ідилію родинного життя: тут панують спокій, сімейна гармонія, родинне тепло, людяність, щастя. В образі простих селян та їхньому щоденному житті митець втілює високий загальнолюдський ідеал щасливої родини. У цих картинах Т. Шевченко відходить від академічних принципів мистецтва.
Розмаїття людських характерів Тарас Шевченко відобразив у численних портретах. Переважали замальовки олівцем. До найкращих олійних полотен належать портрети Т. Маєвської, Г. Закревської, П. Закревського, Й. Рудзинського, І. Лизогуба, Горленко, К. Кейкуатової тощо. Кожен із портретованих втілює окремий характер і долю, однак багатьом із них властиві риси смиренності та покірності, а також характерними для них є бездіяльність та прозаїзм існування. Автопортрети Тараса Шевченка 1843, 1845 рр. втілюють активну творчу енергію художника.
Унікальним явищем в історії українського мистецтва є серія офортів Тараса Шевченка «Живописна Україна» («Мальовнича Україна»). Ідею великого видання митець розкрив у листі до історика Осипа Бодянського: «Я її («Живописну Україну») нарисую в трьох книгах, в першій будуть види, чи то по красі своїй, чи по історії прикметні, в другій теперішній людський бит, а в третій історія» [10, 152]. «Живописну Україну» Т. Шевченко задумав як періодичне видання про історію, побут, звичаї українського народу, природу України, однак вийшов лише один випуск (1844), що вміщував не 12, як передбачалося, а лише 6 естампів: «Судна рада», «Дари в Чигирині 1649 року», «Старости», «У Києві», «Видубицький монастир у Києві» та «Казка». У 1845 р. Т. Шевченко планував продовжити випуск видання, однак не зміг через нестачу коштів. П’ятого квітня 1847 р. Т. Шевченка заарештували на дніпровській переправі, 17 квітня ув’язнили в Петербурзькому казематі. За твори з рукописної збірки «Три літа» заслано рядовим до Оренбурзького корпусу із забороною писати й малювати. 1848 р. Т. Шевченко працював як художник Аральської описової експедиції. Незважаючи на заборону, він малював, першим твором став «Автопортрет» (1847, олівець). В образі портретованого – невимовне страждання в очах, повна безпорадність, пригнічення волі, безмежне терпіння, скорбота за чимось великим, що є сенсом життя людини.
1850 р. намальовано ще один графічний твір – «Розп’яття» (сепія) (сепія – прозора коричнева фарба акварельного типу). У своєму творі Т. Шевченко підкреслював не фізичну розправу і нестерпність мук, а перемогу духу над смертю. Постать Христа променіє ясним світлом і мовби здіймається над землею, голова Його піднесена, як у переможця, а не мученика; розкинуті руки немов готові обійняти увесь світ. Духовна велич Спасителя підкреслена динамічними ракурсами розбійників і стражденною постаттю Богородиці біля хреста, покритою мафорієм. Так Т. Шевченко створив образ, що втілював ідею перемоги над смертю, світла над темрявою, людяності над злом.
В експедиціях Т. Шевченко фіксував панорамний вигляд навколишнього простору, що спонукало до максимальної правдивості. Скелясті береги Аральського моря викликали захоплення романтичним виглядом і колористичним багатством, що відображено в акварелях «Місячна ніч на Кос-Аралі», «Пожежа в степу», «Шхуни біля порту Кос-Арал», «Захід сонця в долині Апазир» («Вид на Кара-Тау з долини Апазир»).
Абсолютну простоту інтерпретації втілив Т. Шевченко у зображенні щоденного життя, побуту казахів (тоді їх називали киргизами). Художник показав своєрідність їхнього життя, дивовижну життєву силу, що виявлялася в органічному поєднанні двобою із суворою природою та майже жебрацьким способом буття. Т. Шевченко не описував і не коментував події, а просто передавав враження від побаченого: «Казахський хлопчик розпалює грубку», «Казахи біля вогню», «Казах на коні», «Казашка зі ступою», «Казашка Катя»; констатував сумні реалії життя: «Шевченко і діти-байгуші», «Байгуші під вікном».
Образ страдника втілив Т. Шевченко у шедеврах-притчах «Притча про блудного сина» та «Самітники». Тут на повну силу виражено співчуття до трагізму долі людини. Серія «Притча про блудного сина» (1856–1857) відображає історичну реальність і за своїм соціальним змістом підіймається до суворого вироку дійсності. Перші малюнки – «У шинку», «Програвся у карти», «На кладовищі» – зображають молодого гультяя за грою в карти, непросипно п’яним у шинку чи лежачи у хліві або на цвинтарі. У сцені «Серед розбійників» зображені розпростерте на землі тіло убитого юнака, яке нагадує розп’яття, та силует убивці, який немовби власноручно розправився з останніми паростками своєї моралі. Три останніх малюнки серії «Кара з колодкою», «У казематі», «Кара шпіцрутенами» вирізняються драматизмом та силою соціального викриття, в них розкрито трагедію самотньої людини у безвиході самодержавного беззаконня.
У лютому 1858 р. уряд дозволив Т. Шевченкові жити у Петербурзі під суворим наглядом поліції. Останні роки життя митця були заповнені інтенсивною працею. Він жив у приміщенні Петербурзької академії мистецтв, у майстерні, на другому поверсі і з великим захопленням працював над офортами. Т. Шевченко відтворював ермітажні картини Бартоломео Естебана Мурільйо («Свята родина»), Рембрандта («Притча про робітників на винограднику») та полотна своїх сучасників – Карла Брюллова («Вірсавія»), Івана Соколова («У корчмі. (Приятелі)» та інші. Цікавими є власні роботи художника, які набули нового звучання у багатій на виражальні можливості техніці офорта з акватинтою. За технічну довершеність і виняткову досконалість гравюр Т. Шевченка називали «руським Рембрантом». Під впливом Рембрандта Т. Шевченко створив останній живописний «Автопортрет» (1860–1861). Полотно відображає драматизм та душевну збентеженість, розкриває глибину страдницької поетової душі.
За успіхи у галузі гравюри 31 жовтня 1860 р. рада Петербурзької академії мистецтв присвоїла Тарасові Шевченкові титул академіка гравюри.
Художня творчість Т. Шевченка вражає надзвичайною широтою його мистецьких зацікавлень. Художник не обмежувався якимось одним напрямом чи жанром, він пройшов шлях академічної школи, романтичних тенденцій, реалістичного зображення, став провідним майстром гравюри. Т. Шевченко тонко відчував зміни у мистецтві і відображав нові віяння часу у своїй творчості.
Протягом 19 ст. у малярстві простежувалося реалістичне відображення дійсності. Зародження реалізму було пов’язане з революційними подіями 1848 р. Датою утвердження реалізму вважається 1855 р., коли французький художник Гюстав Курбе відкрив у Парижі «Павільйон реалізму», де виставив свої картини і в такий спосіб кинув виклик офіційному мистецтву.
Отже, Тарас Шевченко зробив значний вклад у розвиток українського образотворчого мистецтва, сприяв його відходу від академічних традицій, пробудив інтерес до народної тематики.


Запитання та завдання для самоконтролю
1. Дайте визначення поняття «класицизм».
2. Назвіть основні ознаки мистецтва класицизму.
3. Охарактеризуйте досягнення класицистичного мистецтва в Україні.
4. Проаналізуйте творчість Володимира Левицького та Дмитра Боровиковського.
5. Охарактеризуйте основні ознаки художнього напряму «романтизм».
6. Окресліть тематику живопису Василя Тропініна та Василя Штернберга.
7. Які художники другої половини 19 ст. працювали у історичному жанрі? Назвіть найвідоміші твори.
8. Які художники другої половини 19 ст. працювали у пейзажному жанрі? Назвіть відомі твори.
9. У яких видах і жанрах образотворчого мистецтва працював Тарас Шевченко?
10. Проаналізуйте художню спадщину Тараса Шевченка.

Теми для есе:
1. Світоглядно-естетичні засади романтизму.
2. Світоглядно-естетичні засади класицизму.
3. Велич Тараса Шевченка як художника.


ОБРАЗОТВОРЧЕ МИСТЕЦТВО ДРУГОЇ ПОЛОВИНИ 19 – 20 СТ.

1. Образотворче мистецтво другої половини 19 ст.
2. Образотворче мистецтво першої половини 20 ст.
3. Український мистецький авангард.

1. Образотворче мистецтво другої половини 19 ст.
Українське мистецтво першої 19 ст. розвивалося в загальному контексті розвитку європейського мистецтва. Продовжував панувати класицизм, однак також почали розвивалися романтизм та реалізм. Прогресивно налаштовані художники справжній розвиток мистецтва вбачали у реалізмі. Петербурзька академія мистецтв давала високу фахову підготовку, але обмежувала творчу діяльність ідейними та естетичними канонами класицизму. Тарас Шевченко своїми художніми творами послабив силу академізму у мистецькому середовищі, визначив нові шляхи розвитку образотворчого мистецтва.
Найбільшого розвитку в українському живописі другої половини 19 ст. набули побутовий і пейзажний жанри. Визначні художники Микола Пимоненко, Киріак Костанді, Сергій Васильківський, Костянтин Трутовський, Іван Соколов, Микола Кузнецов, Петро Левченко, Сергій Світославський активно утверджували величний образ Батьківщини, прагнули розкрити красу людини й української природи, у своїх полотнах відображували велич народу, красу й самобутність української природи. Українські художники у своїх творах також порушували тогочасні соціальні проблеми («Проводи рекрутів», «Прощання косаря» Івана Соколова; «Жертва фанатизму», «У похід» Миколи Пимоненка; «В люди», «Старенька» Киріака Костанді; «Об’їзд володінь», «На заробітки» Миколи Кузнецова, «Глухомань», «Хати» Петра Левченка; «Хворий», «Збирання недоїмок на селі» Костянтина Трутовського тощо). 
У другій половині 19 ст. в Україні відбувалися суспільно-економічні зміни, активізувався національно-визвольний рух. Київ, Харків, Львів, Одеса розвивалися і перетворювалися на великі центри культури, в яких відкривалися музеї, народні школи, утворювалися художні товариства, організації української творчої інтелігенції – т.зв. Громади. Значну роль у розвитку реалістичного мистецтва відігравала діяльність «Товариства пересувних художніх виставок», яке було створене під впливом ідей народників та мало за мету поширення мистецтва серед народу.
Значну роль в активізації художньої діяльності в Україні відіграли приватні художні школи, засновані митцями: школа Миколи Мурашка у Києві (Київська рисувальна школа) (1875–1901), мистецька школа Марії Раєвської-Іванової у Харкові (1869–1896), Одеська малярська школа, згодом реорганізована в художнє училище (1865), де тривалий час працював видатний український художник Киріак Костанді. У Львові 1898 р. за ініціативою Івана Труша, Михайла Грушевського, Юліана Панкевича та Василя Нагірного була створена мистецька організація «Товариство для розвою руської штуки», яка гуртувала навколо себе художників з метою відродження та розвитку мистецтва. Школа Миколи Мурашка була важливим мистецьким осередком, центром художнього життя Києва упродовж 1875 – 1901 рр. Тут здобували художню освіту Костянтин Крижицький, Петро Холодний, Михайло Жук, Микола Пимоненко (згодом тут викладав), Григорій Дядченко, Сергій Костенко, Іван Їжакевич, Григорій Світлицький, Фотій Красицький, Казимир Малевич. Школу відвідували й надавали їй матеріальну допомогу Ілля Ріпин, Микола Ге, Михайло Врубель, польський живописець Ян Станіславський.
В образотворчому мистецтві 19 ст. особливо інтенсивно розвиваються побутовий та історичний жанри, які дають змогу правдиво відобразити життя народу та реалізувати свої національно-патріотичні почуття через висвітлення найважливіших явищ та подій сучасного і минулого. Значну роль для активізації культурного життя мала виставкова діяльність різноманітних художніх товариств та об’єднань. 1870 р. у Петербурзі було створено «Товариство пересувних художніх виставок» (передвижних, звідси – передвижники). Воно об’єднало видатних художників Російської імперії, багато з них були українцями. Учасники товариства протиставляли себе традиційному академізму, утверджуючи народницькі мотиви у своїй творчості. Пересувні виставки давали можливість широким верствам населення познайомитися з творами мистецтва, що було важливою частиною просвітницької місії товариства. З діяльністю «Товариства пересувних художніх виставок» пов’язана активізація художнього життя України, що проявилася в організації щорічних виставок творів українських художників у різних містах (Київ, Харків, Одеса, Полтава, Катеринослав (Дніпропетровськ, тепер – Дніпро), Єлисаветград (Кіровоград, тепер – Кропивницький)), у створенні художніх товариств тощо.
У творчості багатьох передвижників знайшла широке відображення українська тематика. Художники Ілля Ріпин, Архип Куїнджі, Микола Ге, Михайло Врубель, Іван Крамський, Володимир Маковський, Микола Ярошенко у своїй творчості розкривали історію України, народний побут, відтворювали її краєвиди. Вплив художників-передвижників на суспільне життя країни був значним і різнобічним. У своїй творчості митці не обмежувалися критикою явищ повсякденного життя, історичною чи побутовою тематикою, а й порушували гострі філософські проблеми, знаходячи нові художні засоби для їх втілення. Серію філософських творів на релігійну тематику створив один із найстарших передвижників Микола Ге в український період його творчості.
Микола Ге (1831–1894) – видатний живописець, художник-передвижник, майстер портретів, історичних та релігійних полотен, пейзажів. Народився у Воронежі. Микола Ге – правнук французького емігранта, по матері – українець. Життя і творчість митця пов’язані з Україною. У 1875 р. М. Ге переїхав на хутір Іванівський Чернігівської губернії. Викладав в українських художніх школах, допомагав талановитій молоді, фінансово сприяв відкриттю пам’ятника Миколі Гоголю в Ніжині (1881). Був одним із засновників «Товариства передвижників». Відмінною рисою Миколи Ге була любов до людей та здатність бачити добру сторону у кожній людині. Можливо тому образи портретованих художникові вдавалися особливо майстерними, митець розкривав їх із глибоким психологізмом: «Портрет Миколи Костомарова», «Портрет фізіолога М. Шифа». Провідного значення у творчості М. Ге набула біблійна тематика: картини «Совість. Юда», «Голгофа», «Розп’яття», «Повернення з поховання Христа», «Тайна вечеря», «Вісники Воскресіння», «Христос перед Анною», «У Гетсиманському саду», «Що є істина? Христос і Пилат».
Ілля Ріпин (1844–1930) – український художник-реаліст, академік Імператорської академії мистецтв. Народився у приміській слободі Осинівці неподалік Чугуєва на Харківщині. Художник походить з козацького роду Ріпи. Росія довгий час намагається привласнити художника собі, тому було зросійщено навіть його прізвище. Українські мистецтвознавці намагаються утвердити офіційний правопис з русифікованого «Рєпін» на «Ріпин». Художник також листувався зі своїми друзями українською мовою, про що свідчать листи митця до його друзів – історика Дмитра Яворницького, журналіста Володимира Гітляровського. Після повномасштабного вторгнення рф світові музеї змінюють інформацію про картини митця та зазначають його українську приналежність. Зокрема музей мистецтва Метрополітен (The Metropolitan Museum of Art) визнав українськими художників Іллю Ріпина, Архипа Куїнджі, Івана Айвазовського.
Творчість Іллі Ріпина вирізняється наскрізною українською тематикою та силою художнього узагальнення. Історична та побутова тематика, незабутні за силою образи українських селян посідають особливе місце у творчості І. Ріпина. З дитинства художник малював ікони, вивчав селянський побут, звичаї, характери людей. Народна тема розкрита у таких його картинах: «Українська селянка», «Українська хата», «У волосному правлінні», «Екзамен у сільській школі», «Гайдамака», «Гопак», «Вечорниці». Видатним твором Іллі Ріпина є картина «Запорожці пишуть листа турецькому султанові». Її називають вершиною творчості, енциклопедією козацького побуту, символом волелюбності українського народу. Митець створив дві картини. Робота над першою картиною тривала багато років. (1880–1891), автор подарував її історику Дмитрові Яворницькому, а він продав Павлу Третьякову, тому полотно зберігається у заснованій останнім Третьяковській галереї. Першу картину художник закінчив у 1891 році, вона вражала розмірами – 203 на 358 см. Другий варіант картини дещо менший – 170 на 267 см. І. Ріпин розпочав писати полотно 1889 року, на ньому менше персонажів, змінена композиція. Митець прагнув увиразнити історичну достовірність зображеного, але не закінчив полотно. Ця картина зберігається в Харківському художньому музеї. Для полотен Іллі Ріпину позували його друзі та знайомі, зокрема історик Дмитро Яворницький, меценат та колекціонер, власник садиби у Качанівці Василь Тарновський, художник та етнограф Порфирій Мартинович тощо. Картина «Запорожці пишуть листа турецькому султанові» надовго визначила творчі орієнтири українських живописців історичного жанру (Сергій Васильківський, Георгій Крушевський, Олександр Мурашко, Опанас Сластіон, Микола Самокиш).
Архип Куїнджі (1841–1910) – видатний український живописець-пейзажист, який опоетизував природу України. Народився в Маріуполі, грек за національністю; рано втратив батьків, виховувався у дядька і тітки з боку батька. Був вільним слухачем Петербурзької академії мистецтв. Працював у реалістичній манері з елементами впливу імпресіоністів. У своїх полотнах розкрив красу української природи: «Українська ніч», «Місячна ніч на Дніпрі», «Дніпро вранці», «Степ у цвіту», «Чумацький тракт у Маріуполі», «Нічне». Архип Куїнджі вважав картину «Місячна ніч на Дніпрі» головним своїм творінням. Розповідають, що він міг годинами вдивлятися у полотно. На картині зображено берег Дніпра. Лінія горизонту опущена, тому більшу частину картини займає небо, світло місяця відображається у річці. Художник так сильно любив цей твір, що 1880 року у Санкт-Петербурзі організував виставку однієї картини. Митець повісив роботу в затемненій кімнаті, лише кілька ламп під кутом були спрямовані на картину. Відвідувачі буквально примружувалися від яскравого сяйва місяця. Глядачів вражала незвичайна реалістичність світла на картині, критики безпідставно звинувачували художника в ілюзіоністських прийомах, хоч насправді це була майстерно підібрана палітра кольорів і мазки, виконана великим майстром. 21 березня 2022 року окупанти зруйнували музей Архипа Куїнджі в Маріуполі, а картини вивезли.
Опанас Рокачевський (1830–1901) – видатний майстер портретного жанру та педагог. Навчався в Петербурзькій академії мистецтв (1852–1857), 1860 р. за картину «Портрет матері» отримав звання академіка. 1863 р. разом з дружиною і дочками повернувся до Києва, тут писав ікони, виконував роботи на замовлення. В 1866 р. художник відкрив приватну живописну школу при Києво-Печерській лаврі. Творчість митця базувалася на принципах академізму, а його портретний доробок є взірцем розвитку академізму як стилю. Художник виробив свою концепцію портрета, основною рисою якого є репрезентація особи та безпристрасність у передачі портретного образу. У його портретах простежується академічна школа, однак у композиційних рішеннях відчувається вплив романтизму, що засвідчує картина «Портрет літньої жінки». На полотні зображено старшу жінку у святковому вбранні (біла сорочка з пишними рукавами, квітчаста корсетка, очіпок), що сидить у садку біля огорожі. Обличчя героїні зосереджене, стомлене життям, однак виражає власну гідність, міцну волю і сильний характер. Відомими картинами О. Рокачевського є «Невідома», «Селянка», «Ліцеїст», «Портрет дочки» (1860-ті рр.) (останнє полотно вирізняється особливим колористичним наповненням).
Марія Раєвська-Іванова (1840–1912) – живописець і педагог, перша жінка-художниця в історії українського мистецтва, якій Петербурзька академія мистецтв надала звання художника (1868). Вона навчалася у Дрездені, Мілані, Сорбонні, Празі та стала однією з найосвіченіших жінок свого часу. Була талановитим педагогом: відкрила у Харкові приватну малювальну школу (1869), яка згодом була реорганізована на міську школу малювання й живопису, а 1912 р. – на художнє училище. Відомими творами М. Раєвської-Іванової є «Автопортрет», «Дівчина біля тину», «Смерть селянина в Малоросії», «Портрет М. Бекетова». На картині «Автопортрет» художниця зобразила себе перед полотном, з палітрою і пензлем у руці. Марія Раєвська-Іванова також є автором підручника «Абетка малювання для сім’ї та школи» (1879).
Сергій Васильківський (1854–1917) зробив великий внесок у розвиток портрета, пейзажного, історичного, монументального живопису. Він – неперевершений майстер відображення природи. На полотні «Козача левада» художник (1893) створив яскравий пейзажний образ України. Ця картина – одна з найкращих взірців пейзажного жанру в українському мистецтві кінця 19 ст. У 1900 р. С. Васильківський разом із Миколою Самокишем видав альбом «З української старовини» як продовження Шевченкової «Живописної України» (анотації до альбому написав український історик та етнограф Дмитро Яворницький). Сергій Васильківський створив аквареллю 20 портретів: Богдана Хмельницького, Івана Гонти, Адама Кисіля, Петра Конашевича-Сагайдачного, Григорія Сковороди, селян і городян, кобзарів, воїнів-запорожців. Відомими є його картини «Портрет матері» (1890), «Портрет Тараса Шевченка» (1910–1911), «Дніпрові плавні» (1896), «Ранок на Дніпрі» (1900). Художник створив майже три тисячі творів.
Микола Самокиш (1860–1944) – майстер батального та анімалістичного жанрів, графік. У 1890-х рр. М. Самокиш у серії малюнків відтворив найдраматичніші епізоди героїчної оборони Севастополя. Учасник російсько-японської війни 1904–1905 рр. і Першої світової війни, Микола Самокиш із граничним лаконізмом та справжнім драматизмом показав страждання, що їх приносить людству війна. Як художник-баталіст і реаліст, він умів передати експресію руху, єдність цього руху у розміщенні великих пластичних мас. Про це свідчить побутова картина «Трійка» (1917), створена під час перебування художника в Євпаторії. Видав альбом «Мотиви українського орнаменту» (1902). На початку 1900-х рр. М. Самокиш брав участь у розписах Полтавського губернського земства. Відомими творами є «В’їзд Богдана Хмельницького до Києва 1648», «Бій під Жовтими Водами», «Абордаж турецької галери запорожцями», «Похід запорожців на Крим», «Царські жандарми везуть Шевченка на заслання», «Голод у Криму 1921–1922», «Руйнування Батурина Меньшиковим». М. Самокиш виконав велику кількість книжкових ілюстрацій, зокрема ілюстрував оповідання Марка Вовчка, повість Івана Нечуя-Левицького «Микола Джеря», повість Миколи Гоголя «Тарас Бульба».
Серед українських живописців другої половини 19 ст. особливе місце належить Марії Башкирцевій (1858–1884). Вона народилася у с. Гавронці на Полтавщині, у маєтку батька, але більшу частину свого недовгого життя провела у Франції. Навчалася у студії Р. Жюльєна у Парижі. Свої картини виставляла у паризькому Салоні під псевдонімом Марі Рус. Зокрема у паризькому Салоні експонувалися полотна «Молода жінка, що читає роман Дюма-сина», «Розлучення» (1880). Композиції картин Марії Башкирцевої напрочуд ускладнені («В студії Жульєна», 1881; «Жан і Жак», 1883; «Мітинг», 1884). Останні твори художниці – це полотна з життя паризьких гаменів («Жан і Жак», 1883; «Мітинг», 1884). За словами Михайла Слабошпицького, картини молодої художниці відзначалися оригінальністю, виявляли її «чоловічий талант, реалізм і суто слов’янську натуру, що має пристрасть до всього нового». Передчасна смерть перервала творчий шлях талановитої художниці. Багато її картин, етюдів, малюнків зберігаються у музеях України, Росії, Франції.
Українська скульптура другої половини 19 ст. характеризується розвитком реалізму та появою монументальних творів, що відображають історичні події та національну ідентичність. Монументальна скульптура набуває дедалі більшого громадського звучання. В містах України на громадські кошти було встановлено пам’ятники Богдану  Хмельницькому, Миколі Гоголю. Кінний пам’ятник гетьману Богданові Хмельницькому на Софійському майдані в Києві був урочисто відкритий 1888 р. в рамках святкування 900-річчя хрещення Русі. Це один із символів Києва, створений скульптором Михайлом Микешиним та архітектором Володимиром Ніколаєвим. У станковій скульптурі набув поширення побутовий жанр. Основоположником української жанрової скульптури вважають Леоніда Позена (1849–1921). Леонід Позен – видатний український скульптор, член Петербурзької академії мистецтв. Юрист за освітою, пропрацював за фахом майже 40 років. Художньої освіти не мав, ліпленням займався як хобі. Народився 26 лютого 1849 р. в селі Оболонь Полтавської губернії. Основи освіти хлопець отримав вдома, з дитинства мав пристрасть до ліплення. Зазвичай матеріалом для фігурок був свіжий чорний хліб, з них він виготовляв різні вироби. Роботи скульптора вражають своєю реалістичністю. Леонід Позен добре знав життя народу, фольклор, достовірно й майстерно відтворював життя українців, створював народні образи, етнографічні сценки. Завдяки виразному жесту чи позі навіть у статичній фігурі скульптор міг передати емоційний настрій та внутрішній стан зображеного персонажа («Пастушка», «Жебрак», «Син твій, мати»). Улюбленим напрямом творчості Леоніда Позена був історичний жанр. Скульптор серйозно захоплювався дослідженням української старовини, вивчав історичні документи, музейні збірки, шукав козацькі типажі серед живих мешканців Полтавщини. Виконав численні скульптурні групи і статуетки на теми з життя та історії українського народу («Кобзар», 1883 р.; «Переселенці», 1884 р.; «Жебрак», 1886 р.; «Запорожець у розвідці», 1887 р.; «Скіф», 1889 р.; «Оранка на Україні», 1897 р.). 
Найвідомішими його роботами стали бронзові пам’ятники Іванові Котляревському (1903) та Миколі Гоголю (виконаний в 1913 році, встановлений у 1934) у Полтаві.
Видатним скульптором був Федір Балавенський (1865–1943). Працював у жанрі портрета, станкової скульптури та монументально-декоративної пластики. Він є автором погрудних портретів Тараса Шевченка, Марка Кропивницького, Івана Котляревського, Миколи Лисенка та інших діячів культури. Зокрема митець створив понад двадцять скульптурних портретів Тараса Шевченка. Твори скульптора характеризуються високим рівнем майстерності, умінням передати цілісність і неповторність індивідуальності портретованого. Балавенський займався також монументально-декоративною скульптурою: він оздоблював фасади будівель, створив низку статуй і рельєфів для будівель Києва. Митець втілював українську тематику у скульптурі, зокрема це відображено у декоративних горельєфах на фасаді Бессарабського ринку у Києві – «Молочниця», «Селянин з волами».
У Західній Україні працювали скульптори Антон Попель, Петро Війтович, Григорій Кузневич, Михайло Паращук. У містах Західної України високого рівня розвитку набули декоративна пластика, скульптурне оздоблення фасадів та інтер’єрів споруд. Славиться красою скульптури Театр опери та балету у Львові. Фасад театру прикрашають три скульптурні групи: на вершині підноситься постать крилатої жінки з пальмовою гілкою – «Слава»; з боків встановлено дві групи – «Музика» та «Комедія і драма». Їхній автор і творець скульптор Петро Війтович. Антон Попель оздобив внутрішній простір фронтону рельєфом на міфологічний сюжет. Петро Війтович створив скульптуру в інтер’єрі театру – «Материнство», «Заздрість, зневажена Любов’ю», «Любов цілує Амура».


2. Образотворче мистецтво першої половини 20 ст.
Початок 20 ст. в історії українського мистецтва – складний, сповнений гострих соціально-політичних суперечностей і художніх пошуків період. Бурхливий розвиток таких промислових і культурних центрів, як Київ, Одеса, Харків, Львів, супроводжувався створенням місцевих творчих об’єднань, значним поширенням виставкової діяльності. Українські митці брали активну участь на виставках у Москві, Петербурзі, Мюнхені, Відні, Парижі, Венеції. Нова генерація українських художників, що виступили в перші роки 20 ст., висунула свої вимоги до мистецтва, що суттєво відрізнялися від творчих настанов попередників і старших сучасників. Митці прагнули відображати внутрішній світ людини у її складних і багатогранних зв’язках з навколишнім світом. У цей період поступово втрачає привабливість побутова картина з її зовнішньою оповідністю, усе більш важливе місце посідає портретний живопис, впливаючи й на інші жанри. Портретний живопис втілює досвід парадного портрета 17–18 ст., досягнення імпресіоністів у живописному засвоєнні пейзажу та інтер’єру, запроваджує у своїй декоративній системі барвистий світ народного мистецтва.
Одним із найвидатніших художників, творчістю якого розпочалося українське мистецтво початку 20 ст., був Олександр Мурашко (1875–1919). Він – яскравий і самобутній живописець, який чутливо сприйняв художні тенденції свого часу. Навчався у Петербурзькій академії мистецтв, у майстерні Іллі Ріпина. Ріпинська школа справила значний вплив на майбутній шлях О. Мурашка. Після закінчення навчання митець був відзначений золотою медаллю та закордонною поїздкою за полотно «Похорон кошового» (1900). На вибір теми конкурсної картини вплинула картина Іллі Ріпина «Запорожці пишуть листа турецькому султану». Однак учитель та учень розкривають козацьку тематику по-різному: один – через сміх, що об’єднував запорожців оптимізмом та відвагою, другий – через печаль, що розкривала глибоку людяність та товариськість козаків. Обидва твори відображають духовний світ козацтва. О. Мурашко зображує обряд поховання козацького ватажка, наповнивши композицію глибоким психологізмом. Для центральної постаті сивого козака з клейнодами позував Михайло Старицький, відомий український театральний діяч. Художник майстерно змалював почуття січовиків-запорожців, які шанобливо й урочисто проводжають в останню путь свого отамана Івана Сірка. На картині зображено запорожців, які у скорботному повільному ритмі виходять з лісових сутінків, несучи труну та атрибути влади покійного. Визначальну роль у відтворенні внутрішнього стану персонажів відіграє суворий лісовий краєвид. Він посилює відчуття урочистості і таємничості поховального обряду. Ця картина стала єдиною історичною композицією у творчості художника. 
Протягом 1901–1904 рр. О. Мурашко перебуває за кордоном – у Мюнхені та Парижі. Ознайомлення з тогочасним європейським мистецтвом зміцнило виняткове колористичне обдарування О. Мурашка. Французький імпресіонізм та нові явища в живописі Парижа вплинули на творчі пошуки художника у царині кольору та форми. Палітра О. Мурашка стає більш виразною, декоративною, емоційно насиченою, а характер розкриття образів у портретах – більш експресивним. Саме у Парижі митець створив свій найвидатніший твір «Портрет дівчини у червоному капелюсі» (1902–1903), який є одним із кращих досягнень українського портрета 20 ст. Дівчина зображена у чорному прозорому одязі і червоному капелюсі на золотистому тлі. Художник зображує дівчину як самостійну особистість, розкриває її гідність, внутрішню силу та тендітну чарівність.
У Парижі митець створив серію картин, у яких відобразив побут його мешканців: «На вулицях Парижа» (1903), «Парижанка», «Біля кафе», «Паризьке кафе», «У кафе» (1902), вдало поєднав колористичні здобутки імпресіонізму з тонким психологізмом, композиційною виразністю. 1908 р. картину О. Мурашка «Карусель» відзначено золотою медаллю на міжнародній виставці у Мюнхені. У 1910 р. художник бере участь у міжнародній виставці у Венеції з картинами «Недільний день» та «На терасі». Із 1911 р. стає членом Мюнхенського сецесіону (щорічної виставки). 1913 р. митець створює славетну картину «Селянська родина». У цьому полотні О. Мурашко виявив себе як майстер живописного узагальнення, створивши епічні образи та досягнувши водночас психологічної глибини у розкритті характерів. Художник зобразив на полотні типову селянську родину у звичній обстановці щоденного побуту. Кожен із членів родини змальований напрочуд виразно. Літні селяни зображені у сидячій позі, їх постаті сутулі, на обличчях – глибокі сліди трудового життя. Як контраст передчасній старості виступає молода дівчина – їхня дочка, святково одягнена, сповнена життєвих сил і надій. О. Мурашко є автором серії портретів: «Портрет Єлени Прахової», «Портрет Є. Мукалової», «Портрет художника Миколи Петрова», «Портрет Людмили Куксіної», «Старий вчитель. Портрет Миколи Мурашка».
Олександр Мурашко відіграв значну роль у розбудові української школи мистецтва як педагог. Митець працював викладачем Київської рисувальної школи та Київського художнього училища. Разом із художницею Анною Крюгер-Праховою відкрив у 1913 р. у Києві власну студію, яка існувала до 1917 р. У своїй системі викладання відмовився від механічного копіювання фігур. Він, як і французькі імпресіоністи, навчав молодих художників працювати на природі, радив спостерігати та фіксувати життя в усіх його проявах, розвивав в учнів тонке відчуття кольору. Разом із Михайлом Бойчуком, Георгієм Нарбутом, Федором Кричевським брав активну участь у створенні Української академії мистецтв. Кращі твори О.Мурашка – «Портрет дівчини в червоному капелюсі», «Селянська родина» – піднесли український живопис до рівня найкращих світових досягнень початку 20 ст.
Видатним художником та педагогом початку 20 ст. був Федір Кричевський (1879–1947). Він – майстер портрета, історичної та тематичної картини. Упродовж своєї кар’єри керував Київським художнім училищем, викладав у мистецьких закладах Києва, Харкова, був одним з ініціаторів та організаторів відкриття Академії мистецтв, був обраний першим її ректором. Закінчив Московське училище живопису, скульптури та архітектури та Петербурзьку академію мистецтв (майстерня Іллі Ріпина та Франца Рубо). 1910 р. створив конкурсну картину «Наречена», яка давала право на закордонне стажування. Картина «Наречена» є однією із найбільш впізнаваних, вона визначила творчий напрям художника. На полотні зображено образ нареченої у момент весільного обряду одягання до шлюбу. Образ нареченої змальований із селянської дівчини Христі Скубій із с. Шишаки на Полтавщині. Зображена дівчина втілює типові риси національного характеру українки: почуття власної гідності, красу, впевненість, шляхетність. У селі Шишаки Ф. Кричевський познайомився з родиною Старицьких та одружився з Лідією Старицькою. Упродовж року в Європі Ф. Кричевський прагнув передусім пізнати скарби народного мистецтва, відвідав музеї Берліна, Відня, Генуї, Турина, Флоренції, Риму, Венеції, Парижа. Творчим звітом про закордонне відрядження митця стала його картина «Весільний обряд в Україні» («Молодиці»), яку російська критика не сприйняла, зазначивши, що «художник виявив слабкість любити усе рідне». Через це Федорові Кричевському було відмовлено в пенсійному утриманні. 
Відомими творами художника є «Три віки», «Життя», «Автопортрет», «Портрет матері», «Портрет дружини», «Автопортрет у білому кожусі», «Портрет Василька», «Довбуш». Видатним твором художника 1930-х рр. є панно-триптих «Життя» (1927). Твір складається з трьох частин: «Любов» (ліва частина), «Сім’я» (центральна частина), «Повернення» (права частина) і символізує етапи життя звичайної родини. Любов є основою щастя родини, однак війна знищує щастя сім’ї, бо покалічить сина-солдата. Художник в образах простих людей передав їхнє благородство, моральну силу, стійкість, красу та велич. Цей триптих експонувався на численних мистецьких виставках в Україні і за кордоном та мав великий успіх. Картина «Життя» є взірцем українського модерну з елементами релігійного живопису (площинність, колористика). Федір Кричевський не писав творів на радянську тематику, тому мав непорозуміння з владою. Помер від голоду 30 липня 1947 року в Ірпені. Як художник і педагог зробив великий внесок у розвиток українського мистецтва.
Михайло Жук (1883–1964) – графік, живописець, кераміст, педагог, поет, перекладач. Навчався у Київській рисувальній школі Миколи Мурашка, у Кракові, де його учителями були видатні польські художники Ю. Мегоффер, Я. Станіславський, С. Виспянський – яскраві представники європейського модерну. Після повернення з Кракова М. Жук викладав малювання у жіночій гімназії та духовній семінарії у Чернігові. Він є автором чудових панно та керамічних виробів, однак найповніше творчість М. Жука виявилася в жанрі портрета. Ранніми портретами є полотна «Портрет батька», «Портрет сина», «Гуцул», «Жіночий портрет». Портретна творчість М. Жука – цінний внесок у скарбницю української культури: художник створив портрети Григорія Сковороди, Тараса Шевченка, Івана Франка, Лесі Українки, Івана Нечуя-Левицького, Василя Стефаника, Миколи Лисенка, Богдана Лепкого, Олекси Новаківського, Георгія Нарбута, Миколи Бурачека, Юхима Михайліва, Михайла Бойчука, Олександра Мурашка. Михайло Жук був видатним графіком, зробив вагомий внесок у становлення цього жанру. Сучасні мистецтвознавці вважають, що М. Жук був одним із найвидатніших представників української творчої інтелігенції свого часу.
Петро Холодний (1876–1930) – визначний український митець, живописець, графік, художник-монументаліст. Є автором історичних полотен, портретів, ікон, мозаїчних та вітражних творів. За проєктом митця виконані вітражі для Успенської церкви с. Мражниця (тепер передмістя м. Борислава Львівської обл.). Петро Холодний захоплювався давнім українським мистецтвом, був знавцем української ікони, давніх живописних технік та використовував ці знання у своїй творчості. Петро Холодний разом з Михайлом Бойчуком та Олексою Новаківським став засновником національного стилю, який отримав назву «неовізантизм». Художник створив низку портретів своїх сучасників: отамана Юрія Тютюнника, патріарха Йосипа Сліпого, письменника Володимира Самійленка тощо. Відомими картинами є «Казка про дівчину і паву», «Похід князя Ігоря на половців», «Ой, у полі жито», «Виїзд із замку».
Фотій Красицький (1873–1944) – видатний український художник, графік, педагог. Він внучатий небіж Тараса Шевченка, батько Фотія – Степан Антонович – син рідної сестри Тараса Шевченка – Катерини. У 1888–1892 pp. за кошти Миколи Лисенка навчався у Київській рисувальній школі Миколи Мурашка (у Миколи Пимоненка), згодом – в Одеському художньому училищі (у Киріака Костанді) та Петербурзькій академії мистецтв (в Іллі Ріпина). З 1930-х рр. проживав у Києві, працював у різних мистецьких закладах. Відомими його картинами є «Біля криниці», «На пасіці», «У свято», «Подруги», «Гість із Запоріжжя». Фотій Красицький є автором портретів Михайла Старицького, Лесі Українки, Івана Франка, Миколи Садовського, Олени Пчілки, Дмитра Яворницького. Найвизначнішим твором майстра стала картина «Гість із Запоріжжя». Історичну тему автор розкриває у побутовому плані, по-своєму інтерпретуючи образ козака-бандуриста, у картині бракує реального відчуття історії. Твір приваблює поетичністю, теплотою любовно змальованих образів. Майстерно зображено залитий сонцем краєвид. Герой, який захищав кордони рідної землі, перенесений в ідилічну сучасну художникові обстановку. Можливо саме в цьому поєднанні минулого та сучасного і полягає сенс твору. Створив низку полотен, присвячених Тарасові Шевченку: «Шевченко над Дніпром», «Шевченко в майстерні», «Шевченко в творчому екстазі», «Шевченко на Чернечій горі», «Смерть Шевченка». Фотій Красицький є автором навчальних посібників «Рисування та малювання», «Основи образотворчої грамоти».
Микола Бурачек (1871–1942) – видатний живописець, педагог, сценограф, актор, мистецтвознавець. Народився в селі Лютичів Хмельницької області. Навчався в Київському університеті, в Київській рисувальній школі (у Миколи Мурашка та Харитона Платонова), Краківській академії мистецтв (у класі Яна Станіславського). Працював у Парижі в художній майстерні Анрі Матісса. Був одним із засновників Української академії мистецтв. Микола Бурачек був різнобічно обдарованим, зробив значний внесок у розвиток українського мистецтва. Він був талановитим художником, письменником, актором, мистецтвознавцем. Особливо яскраво його талант проявився у пейзажному живописі, його полотна вирізняються ліризмом, багатством кольору та сонячного світла. М. Бурачека називали «сонячним живописцем» України. Серед відомих картин – «Березень», «Влітку», «Степовий краєвид», «Сільська вулиця», «Яблуні», «Весняний пейзаж», «Перед грозою», «Хата опівдні. Спека», «Золота осінь», «Соняшники», «Ранок на Дніпрі», «Університет».
Абрам Маневич (1891–1942) – український, білоруський та американський художник єврейського походження. Народився у місті Мстиславль (Білорусь), до двадцяти років проживав у Білорусі, згодом переїхав до Києва. У 1901–1903 рр. навчався у Київському художньому училищі, продовжив навчання у Мюнхені. У 1909 році виїхав за кордон, працював у Франції, Швейцарії, Італії, Англії. У 1920 році художник емігрував до США. Його мистецтво відображувало художні новації доби, стиль художника формувався під впливом імпресіонізму, модерну, пейзажного живопису передвижників, які возвеличували красу світу. Художник-пейзажист Абрам Маневич передав неповторність образів рідної землі. Він малював маленькі українські міста – Вінницю, Фастів, Чернігів. Надихали його краєвиди Києва, його вулиці, сади, схили Дніпра. Відомими картинами А. Маневича є «Моє місце народження», «Дніпро біля Києва», «Осінь. Київ», «Міський краєвид», «Осінь. Дніпро», «Міський пейзаж», «Дахи Києва», «Весна», «Весняна симфонія». 
Яскравою сторінкою українського мистецтва є творчість Георгія Нарбута. Георгій Нарбут (1886–1920) – видатний художник-графік, ілюстратор, основоположник нової української графіки, яка вирізняється самобутністю, декоративністю і чіткістю контурного малюнка. Митець вважався одним із найвизначніших графіків свого часу. Він – один із засновників і ректор Української академії мистецтв, автор перших українських державних знаків (банкнот і поштових марок), оформлювач банкнот української гривні доби УНР, автор проєктів Державного Герба і Печатки Української Держави доби гетьмана Павла Скоропадського. Творчість Г. Нарбута базувалася на традиціях давнього українського малярства, графіки 17–18 ст., геральдиці українських родів, графіці українських рукописів і стародруків. Художник особливо цінував давню культуру, народні традиції у мистецтві, він був головою комісії з організації музею Богдана і Варвари Ханенків у Києві. Георгій Нарбут сформувався як оригінальний митець у галузі графіки та ілюстрування книжок і мав багато учнів та послідовників. Визначним здобутком Г. Нарбута є його «Українська абетка» (1917), яка є взірцем мистецтва української каліграфії. У створенні літер азбуки Г. Нарбут поєднав вишуканість та простоту композиції, малюнка й кольору. Художник планував здійснити ілюстрування «Енеїди» Івана Котляревського, однак через передчасну смерть виконав лише одну ілюстрацію. Георгій Нарбут захопливо творив фундамент національного мистецтва, нову, відповідну часові художню мову, базовану на традиціях українського, а також візантійського і барокового мистецтва. Орнаменти давніх вишивок і гаптувань, ткацтва й писанкарства, різьблення й вибійок у творчій лабораторії Г. Нарбута ставали в його професійних роботах цілком сучасними. Розмаїття народного досвіду трансформувалося через серце й руки майстра в національне українське мистецтво. 
Іван Труш (1869–1941) – видатний художник-імпресіоніст, майстер пейзажу, портретист, літератор, мистецтвознавець, мистецький критик, культурно-громадський діяч, організатор мистецького життя в Галичині. Творча спадщина митця вражає. Усе своє життя він присвятив праці на благо розвитку українського національного мистецтва: організатор художніх об’єднань «Товариство для розвою руської штуки» (1898), «Товариство прихильників української літератури, науки і штуки» (1905), мистецтвознавчого журналу «Артистичний вісник» (1905), суспільно-політичного часопису «Будучність», ініціював відкриття першої художньої виставки у Львові (1905). Іван Труш вважав, що українське мистецтво потребує нових ідей та нових підходів, він писав, що в мистецтві не вистачає «національних етюдів», «сцен з життя народу», тому митець намагався заповнити ці лакуни: створив понад шість тисяч полотен. Створені художником краєвиди та побутові сцени відтворюють самобутню природу і реальне життя людей, зокрема заворожують поетичні сцени з життя гуцулів, які пройняті любов’ю до рідного краю, його природи і людей. Особливе місце у його творчості займало зображення природи, зокрема митець зобразив краєвиди Києва, Дніпра, Криму, Венеції, Палестини, Єгипту. Серед відомих картин – «Далекі гори», «Пейзаж», «Дніпро», «Михайлівський Собор у Києві», «Пейзаж з кипарисами», «Кримський пейзаж», «Копиці сіна», «Галявина», «Гагілки», «Гуцулка з дитиною», «Гуцулки біля церкви», «Трембітарі», «Сільський господар», «Сосна», «Захід сонця в лісі». Іван Труш – представник імпресіонізму, майстер умілої передачі гри світла та кольору, його картини ніби сповнені світла та сонця. Знаковим твором Івана Труша є полотно «Захід сонця в лісі». Композиція твору побудована на тонкій грі світла і кольору, автор майстерно використовує колористичні ефекти для створення багатопланової композиції. Художник за допомогою старанно підібраних барв зафіксував природну мить – захід сонця у лісі: жовтогаряча сонячна пляма пронизує гілки дерев, огортає простір лісу теплим золотавим серпанком та створює атмосферу таємничості та спокою. Картина викликає неповторні враження, глядач немовби відчуває атмосферу вечора, що завершується. Твір було експоновано на Першій всеукраїнській виставці 1905 року, де його придбав митрополит Андрей Шептицький. У 1914 році картина надійшла до фондів Національного музею у Львові. Також Іван Труш є автором низки портретів видатних діячів української культури – Івана Франка, Лесі Українки, Михайла Грушевського, Володимира Антоновича, Миколи Лисенка, Івана Нечуя-Левицького тощо. Творча діяльність Івана Труша була спрямована на популяризацію і розвиток українського мистецтва, збереження культурної спадщини, тому мала значний вплив на формування національної ідентичності через мистецтво.
Олекса Новаківський (1872–1935) – видатний художник, графік, педагог. Він працював в особливій авторській техніці, що поєднувала імпресіонізм, модерн, символізм, експресіонізм. Народився у селі Ободівка на Вінниччині. Навчався у Краківській академії мистецтв (1892–1902). 1911 року у Кракові відбулася перша персональна виставка художника, де експонувалося понад 100 творів. Іван Труш наголошував на своєму українському походженні, тому викликав критику шовіністичних кіл. Митрополит Андрей Шептицький, який відвідав виставку, запросив О. Новаківського до Львова. Згодом художник написав портрет митрополита Андрея Шептицького. В 1913 році Іван Труш переїхав до Львова, де в 1923 році заснував мистецьку школу, яка стала важливим осередком мистецької культури. Іван Труш виховав багато талановитих митців. Для новозбудованого Музичного інституту ім. М. Лисенка О. Новаківський на замовлення створив чотири панно алегоричного змісту: «Музика», «Виховання», «Наука», «Мистецтво». Художник жив у складний час: Перша світова війна, розпад Російської та Австро-Угорської імперій, окупація Галичини Польщею. Він був свідком складних політичних процесів, бачив дискримінацію українців на усіх рівнях. Доля і творчість О. Новаківського нерозривно пов’язана з історичними подіями, у своїх творах митець прагнув до філософського аналізу складних життєвих явищ. Знаковим полотном Івана Труша є твір того часу «Втрачені надії. Визволення» (1903–1908), на якому художник зобразив себе разом з дружиною Анною-Марією над домовиною дитини у момент трагедії і розпачу. Митець зобразив уявну ситуацію, яка показує велич і трагізм людського буття. Погляд художника на картині сповнений болем і водночас волею до життя. Твір має символіко-алегоричний характер: домовина асоціюється з втратою найдорожчого у житті. Іван Труш розкриває тему про роль мистецтва, жертви особистим заради мистецтва, тему «визволення» через втрату, роль художника у суспільному житті. Цю картину І. Труш намалював для участі в Осінньому Салоні в Парижі. Твір ідейно перегукується з проблематикою драми Володимира Винниченка «Чорна Пантера і Білий Ведмідь» (1910). Серед відомих полотен художника – «Молох війни», «Тяжкий сон», «Срібна Мадонна», «Поема Світової війни», «В’їзд Богдана Хмельницького в Київ», «Гора Грегіт», «Повінь», «Довбуш – володар гір», «Дзвінка», «Коляда», «Марія», «Юр експресивний», «Автопортрет з букетом квітів». Олекса Новаківський своє творчістю утверджував ідеали волелюбності українського народу.
Видатним художником початку 20 ст. був Модест Сосенко (1875–1920). Він – яскравий і самобутній живописець, художник-монументаліст, майстер портрета, пейзажу, побутового жанру, творець власного стилю, в якому поєднав візантійські традиції малярства та новітні мистецькі досягнення. М. Сосенко розмалював чимало храмів, започаткував власну систему оздоблення українських церков, поєднавши традиції візантійські, давньоруські та модерні. Колористичний хист художника яскраво розкрився у станковому малярстві, серед відомих картини – «Розмова», «Хлопець обідає», «Трембітарі», «Лірник», «Продавчиня поморанч». 
Отже, українське образотворче мистецтво першої половини 20 ст. продовжувало розвивати народні традиції 19 ст., а також відбувався активний пошук нових художніх форм, запозичення досягнень європейського мистецтва, зокрема імпресіоністів.

3. Український мистецький авангард
На початку 20 ст. світобачення характеризувалося бурхливими змінами, що було спричинено політичною кризою (розпад імперій, революції, світові війни), стрімким розвитком науки й техніки. Ці зміни породили як захоплення прогресом, так і відчуття тривоги, розчарування, пошук нових сенсів, формування нових суспільних ідеалів. Для художньої культури 20 ст. характерні відсутність єдиного мистецького стилю, співіснування численних течій, зв’язок митців з політикою, філософічність мистецтва, постійне оновлення засобів художньої виразності, поява нових видів мистецтва (кіно і телебачення), що чинять значний вплив на свідомість людини.
У мистецтві 20 ст. простежуються дві тенденції: радикальний відхід від реалізму і традиційних форм виразності та пошук нових форм, нових естетичних зображальних засобів: змішані техніки, перехід до абстракції, експериментів із матеріалами, кольором, формою, пошук нових засобів вираження внутрішнього світу людини. У цей час формується велика кількість несхожих між собою художніх напрямів, які прийнято називати терміном «модернізм».
Модернізм (фр. moderne – сучасний, новітній) – це мистецький рух та загальна назва мистецьких течій кінця 19 – початку 20 ст., для яких характерні розрив із традиційною художньою творчістю, пошук нових художніх форм та естетичних принципів. До модерністських напрямів і стилів належать такі, як імпресіонізм, символізм, неоромантизм, футуризм, фовізм, дадаїзм, експресіонізм, сюрреалізм, абстракціонізм, кубізм, супрематизм, кубофутуризм тощо.
Модернізм характеризується відмовою від реалізму, від відтворення предметності світу, це нове мистецтво, демонстративне заперечення змісту і форм класичного мистецтва. Модерністи закликали розпрощатися зі спадком минулого і створити щось не схоже на традиційне мистецтво. Відхід від реалізму особливо яскраво проявився в образотворчому мистецтві Франції, де сформувалися такі течії, як фовізм, кубізм, дадаїзм, сюрреалізм, абстракціонізм. Модерністи запропонували принципово нове розуміння сутності і призначення мистецтва: як єдину силу, що здатна осягнути духовний зміст світу й людини, як засіб творення нового світу – художнього. Модерністи проголосили художню творчість вищим знанням, що здатне одухотворити світ і відкрити глибину індивідуального життя. Особистість стали сприймати як представника людства, як частину Всесвіту: у людському «Я» міститься мудрість Всесвіту. Казимир Малевич писав, що художник є пензлем світової картини».
В Україні на початку 20 ст. з’явилося чимало різних художніх напрямів та мистецьких угруповань: Асоціація революційного мистецтва України, Об’єднання сучасних митців України, Асоціація художників Червоної України, Об’єднання мистецької молоді України, Товариство художників імені К. Костанді. Поширеними були мистецькі виставки, які набували іноді епатажного характеру: «Салони» скульптора В. Іздебського в Одесі, «Звено» у Києві, «Голуба лілія» в Харкові, студія Є. Агафонова, студія «Будяк» тощо.
Представники авангардного мистецтва змінили традиційне сприйняття та розуміння мистецтва, декларуючи його багатоплановість, піднесли статус мистецтва від споживацького рівня до світоглядного.
Казимир Малевич (1878–1935) – художник-авангардист українсько-польського походження, засновник супрематизму – напряму абстрактного мистецтва, один із фундаторів кубофутуризму, педагог, теоретик мистецтва. Народився у Києві у сім’ї Северина і Людвіки Малевичів. Батько – поляк, директор цукрових заводів, мати – українка з Полтавщини, домогосподарка. Навчався в Київській мистецькій школі (1890–1894) у Миколи Пимоненка. У творчості К. Малевича відображена тематика Голодомору 1932–1933 рр. Відомий його малюнок олівцем під назвою «Де серп і молот, там смерть і голод» (цитата з народної пісні 1920–1930-х рр.). На малюнку зображено три людські фігури, у яких замість облич – серп і молот, хрест і труна. Майже усі картини того часу художник датував неправдиво (більш раннім часом), щоб уникнути проблем із владою.
Казимир Малевич започаткував новий модерністський напрям у мистецтві – супрематизм, програмним твором якого стала його робота «Чорний квадрат» (1915). Супрематична (безпредметна) картина втрачає сюжетність і стає зображенням різнокольорових геометричних фігур, розкиданих на площині. Свої перші супрематичні композиції К. Малевич експонував у Петрограді на виставці «0,10» (1915). Картина «Чорний квадрат» увійшла в історію як максимальне вираження модерністського мистецтва.
Супрематизм (лат. supremus – найвищий) – формалістична течія у мистецтві початку 20 ст., представники якої вдавалися до комбінування кольорових геометричних фігур чи об’ємних форм. 
У 1919–1922 рр. К. Малевич працював викладачем у художній школі міста Вітебська, якою керував Марк Шагал. Тут К. Малевич створив групу «Уновис» («Утвердители нового искусства» – «Утверджувачі нового мистецтва»), об’єднавши художників-однодумців. Митці-супрематисти малювали вивіски, плакати, продовольчі картки, створювали візерунки для тканин, декорували будівлі. У 1923–1927 рр. К. Малевич працював директором Інституту художньої культури в Ленінграді. 1927 року переїхав до Києва, де викладав у Київському художньому інституті. Після організації персональної виставки в Німеччині у 1927 році К. Малевич був арештований. Радянська влада безпідставно звинуватила митця у шпигунстві. У в’язниці художника катували, що призвело до хвороби, від якої він помер 1935 року у Ленінграді (тепер – Санкт-Петербург). Відомими картинами художника є «Купальниці», «Дачник», «Жнива», «Лісоруб», «Квітникарка», «Дівчата в полі», «Сінокіс», «Супрематизм», «Чорне коло», «Композиція», «Червоний квадрат», «Автопортрет», «Жіночий портрет».
У своїх листах та нотатках Казимир Малевич називав себе українцем: «…мене все міцніш тягнуло до Києва. Неповторним залишався у моїй пам’яті Київ. Будинки, вимурувані з кольорової цегли, гориста місцевість, Дніпро, далекі обрії, пароплави. Усе його життя впливало на мене дедалі більше. Селянки човниками перепливали Дніпро, везли масло, молоко, сметану, заповнюючи береги і вулиці Києва, надаючи містові особливого колориту»;
«…Це був Лев Квачевський. Він був студентом пейзажного класу Академії мистецтв у Петербурзі. День у день ходили ми з ним на етюди влітку, навесні і зимою, верстов по тридцять за день. Цілу дорогу сперечалися. Припиняли суперечку тільки тоді, коли сідали полуднювати. Згадували Україну. Він та я були українці»;
«Жив я тоді (у віці 16 років – ред.) в Конотопі. О, славне місто Конотоп! Воно всеньке лисніло від сала. На базарах і біля станцій довгими рядовицями сиділи за столиками тітки, котрі називалися сальницями, від них пахло часником. На столиках було навалено купи найрізноманітнішого сала, вудженого і невудженого, з смачною шкіркою, лежали крильцями ковбаски, я ламав їх на шматки і їв, як їли на базарах люди. Я сростав серед цього українського сала і часнику в Конотопі». URL: 
https://uartlib.org/exclusive/malevich-ta-ukrayina/?srsltid=AfmBOooz_em_uCky25y7jcRC5zVcaZM7_-lOvejpRiqQ0kiKpPNZqq2K
Олександра Екстер (Григорович, 1882–1949) – українська художниця єврейського походження, одна із зачинательок кубізму, кубофутуризму, стилю «ар-деко», сценографка, ілюстраторка, дизайнерка, педагогиня. Навчалася у Київському художньому училищі у Миколи Пимоненка. Також брала уроки у художника Сергія Світославського. О. Екстер оновила українське театральне мистецтво, вона оформлювала сценічне дійство конструктивно, лаконічно, рухливо. Художниця почала створювати об’ємні багатоярусні декорації замість пласких, звертала увагу на освітлення, наполягала на співзвучності кольорів театральних костюмів і сценічних декорацій. Оформлювала балетні постановки артистки балету Броніслави Ніжинської у Києві. О. Екстер багато подорожувала, проживала у Києві, Відні, Москві, Санкт-Петербурзі, Парижі. Домівкою був Київ, тут вона прожила 35 років. У Києві Олександра відкрила майстерню живопису, яка мала значний вплив на мистецьке життя Києва. Навчаючись у приватних студіях Парижа, О. Екстер зблизилася з групою кубістів та італійських футуристів. На початку 1910-х рр. вона створює полотна, в яких кубістичне бачення простору поєднується з колірним динамізмом («Київ. Фундукліївська вулиця ввечері», 1914). Художниця бере участь у виставках у Києві та Одесі («Салон Іздебського»), а також створює композиції килимів для таких центрів українського мистецтва, як с. Скопці на Київщині та с. Верхівка на Черкащині. Олександра Екстер захоплювалася українським народним мистецтвом і вбачала у ньому витоки колористичного багатства, зокрема у вишивці, килимах, селянському декорі тощо. У кубістичну монохромність творів паризьких митців вона внесла багатобарвну колористику. Основні пластичні засоби художниці – колір і ритм: уся композиція її полотен немовби перебуває у русі. У картинах О. Екстер всюди простежується динаміка як ритм життя: «Мости Парижа», «Міст у Севрі», «Місто вночі», «Схил берега Сени», «Маска», «Міст».
Анатолій Петрицький (1895–1964) – визначний український художник-авангардист, портретист, сценограф-новатор, ілюстратор книжок. Його творча діяльність пов’язана з українізацією та розвитком національної культури 1920-х рр. Народився у Києві у сім’ї залізничника. У 1912–1918 рр. навчався у Київському художньому училищі (в майстерні Василя Кричевського), також – у студії Олександра Мурашка. Творчу діяльність розпочав ще у шкільному віці як художник-живописець і як театральний художник. Як художник театру прагнув реформувати й оновити сцену, постійно експериментував із декораціями, костюмами, гримом артистів, шукав нові способи оформлення. Працював головним художником у різних театрах: модерному «Молодому театрі» Леся Курбаса, Першому державному театрі ім. Т. Шевченка, Державних операх Києва, Харкова, Одеси, зробивши значний внесок у розвиток української сценографії. У 1930 р. брав участь у 17 Венеційській бієнале з картиною «Інваліди» («Мати»), яка принесла йому світову славу. Картина, створена 1924 р., отримала на бієнале високу оцінку і згодом кілька років експонувалася на різних виставках за кордоном (Женева, Цюріх, Берн, Берлін, Нью-Йорк). Картина присвячена подіям Першої світової війни. На полотні зображено родину як жертву війни – мати сидить в оточенні синів-інвалідів. Головна ідея твору – сила родини, сила взаємної підтримки в родині. В атмосфері людської трагедії розкрито силу духу і красу людини: мати є опорою для сім’ї, сильною волею і любов’ю вона підтримує та зігріває понівечених війною дітей. Картину неодноразово намагалися купити колекціонери, однак художник вважав, що полотно повинне повернутися на батьківщину. В Радянському Союзі через три роки почалися ідейні зміни в галузі мистецтва, було запроваджено єдиний правильний мистецький метод – соцреалізм – і полотно «Інваліди» перетворилося на вороже для радянської тоталітарної системи. Після повернення картини її визнали такою «що спотворює дійсність», є «загрозою для нового суспільства», поставили тавро «неправильне мистецтво» та відправили у Спецфонд при Державному українському музеї (нині — Національний художній музей України) – особливий фонд для творів з «нульовою категорією цінності», що підлягали знищенню. На щастя, робота збереглася, картину «Інваліди» не експонували у зв’язку з невідповідністю ідейному спрямуванню та завданням відображення радянської дійсності. Талант А. Петрицького розкрився також в портретному жанрі, краєвидах, натюрмортах. Він був автором десятків портретів видатних діячів української культури, на жаль, збереглося лише декілька з них. Митець був непересічним педагогом, викладав у вищих художніх навчальних закладах Києва, Харкова. Художник захоплювався народною культурою,  студіював етнографію, збирав народний примітив, національну орнаментику, стародавній живопис. Анатоль Петрицький поєднував у своїх роботах досягнення європейського модерну із багатством української народної культури і в цьому полягає цінність та неповторність його художнього таланту.
URL: https://nibu.kyiv.ua/news/429/
Олександр Богомазов (1880–1930) – видатний графік, живописець, педагог, теоретик живопису, представник авангарду, кубофутуризму. Він є автором трактату «Живопис та елементи» (1914), в якому розкрив особливості новітнього мистецтва, показав рух, динаміку, ритм як основу нового мистецтва, проаналізував процес взаємодії митця, твору мистецтва та глядача. Олександр Богомазов визначив простий квадрат як довершену форму у мистецтві за рік до концептуального «Чорного квадрата» Казимира Малевича. Для творів О. Богомазова властиві динамізм ліній та багатство яскравих насичених кольорів. Художник писав урбаністичні сюжети, натюрморти, портрети. Митець досягнув найвищої майстерності, сформував свій неповторний стиль живопису, він лише за допомогою лінії міг передати вираз обличчя, настрій героя. Повсякденні теми під пензлем О. Богомазова набувають епічної величі та глибини. Серед відомих творів художника – «Жіночий портрет», «Автопортрет», «Портрет дочки», «Праця малярів», «Пилярі», «Лісоруб», «Трамвай», «Монтер», «Міський пейзаж. Київ», «Пейзаж з червоними будинками», «Букет квітів», «Космос».
Василь Єрмилов (1894–1967) – видатний графік, живописець, монументаліст, художник-конструктор, яскравий представник українського авангарду. У ранній творчості художник творив у стилях кубізму, супрематизму, футуризму. Митець багато експериментував, у 1920-ті рр. захопився конструктивізмом із характерною перевагою прямокутних форм. Він брав участь у міжнародних виставках, зокрема 1922 р. на виставці у Лейпцигу отримав золоту медаль. Сталінські репресії 1930-х рр. завадили вільній творчій діяльності Василя Єрмилова, згодом його звинуватили у формалізмі та космополітизмі і 1949 р. виключили зі Спілки художників (пізніше рішення скасували). В. Єрмилов є автором жанрових картин, пейзажів, портретів, працював у промисловій графіці, займався оздобленням книг і журналів, створював товарні знаки, ескізи обгорток, упаковок, коробок, марок, створював малюнки для тканин, оформлював площі та вулиці Харкова. Характерними рисами творів Василя Єрмилова є лаконізм художніх прийомів, барвистість, виразність, пошук нових форм і рішень. У своїх творах художник поєднував абстрактні мотиви з елементами українського народного мистецтва. Відомими творами В. Єрмилова є картини «Мандоліна», «Булка», «Хліб. Тарілка. Ніж», «Абстрактна композиція (Піраміди)», «Трактор», «Натюрморт із кактусами і цвяхами», «Рельєф», «Осінь», «На річці».
Віктор Пальмов (1888–1929) – український графік, живописець-авангардист. Народився у м. Самара. Навчався у Московському училищі живопису, скульптури, архітектури. У 1920–1921 рр. разом із Д. Бурлюком подорожував Японією. У 1925–1929 рр. – професор Київського художнього інституту. Приїхавши до Києва, митець розгорнув творчу діяльність у царині кубофутуризму, неопримітивізму, у теоретичних працях відстоював новий напрям – кольоропис: стверджував, що на кожній картині відбувається боротьба фарби. Митець розглядав живопис як кольорове дійство, бачив оновлення образотворчого мистецтва шляхом застосування кольоропису замість малярства. Заснував «Об’єднання сучасних митців України», орієнтоване на європейське мистецтво та народне світобачення. На думку мистецтвознавця Дмитра Горбачова, кольоропис В. Пальмова – це драматичне зіткнення яскравих барв життя, які раптово затьмарюються перед лицем смерті. На полотнах художника у простих формах зображено світ, де органічно поєднані космічне і побутове, загальне й індивідуальне, природа та людина. Художник вірив у неймовірну силу кольору, вважав, що сила кольору здатна позитивно впливати на глядача і сприяти добрим змінам у суспільстві. Відомими його творами є «Дачник», «Жінка», «Кузня», «Каменярі», «Мати з дитиною», «На селі», «Циганка», «Побачення». 
Творцями українського модернізму початку 20 ст. були брати Володимир та Давид Бурлюки. Володимир Бурлюк малював у стилях «кубофутуризм» та «сецесія», винайшов свою оригінальну декоративно-геометризовану манеру живопису «клуазонізм». На жаль, 1917 чи 1918 р. загинув на фронті Першої світової війни. Давид Бурлюк (1882–1967) – видатний графік, живописець, поет, письменник, художній критик, теоретик мистецтва, відомий як лідер вітчизняного футуризму. 1922 року емігрував до США, де мав активне творче життя. Написав тисячі картин, серед яких є твори, присвячені Україні – «Тарас Шевченко», «Козак Мамай (Мій предок)», «Запорожці у поході», «Святослав», «Рибалки», у яких автор виявив своє захоплення українським народним мистецтвом. 
Видатним митцем-новатором 20 ст. є Олександр Архипенко (1887–1964) – український та американський скульптор, графік, живописець, один з основоположників кубізму у скульптурі. Народився у Києві, згодом переїхав до США. Митець відомий своїм інноваційним підходом до створення скульптури, він експериментував із формою, використовував поліхромію (розфарбовування), синтетичні об’ємні рухомі конструкції, увігнутість та «нульову форму» (порожнечу, отвір) як виражальні елементи скульптури. Його роботи відзначаються динамізмом, лаконічністю композиції та форми. Серед найвідоміших творів – «Жінка, що вкладає волосся», «Блакитна танцівниця», «Оголена», «Голлівудський торс», «Гондольєр», «Вічна жінка», «Жінка з віялом», «В кафе». Деякі скульптури автора, зокрема скульптурні портрети Івана Франка, Тараса Шевченка, князя Володимира Великого виконані в реалістичній манері. Твори О. Архипенка зберігаються в багатьох музеях України та світу. Понад півстоліття ім’я Олександра Архипенка, як й імена та твори Казимира Малевича, Давида Бурлюка, Олександри Екстер, Михайла Бойчука та багатьох інших у мистецтвознавстві замовчувалися. Хоча ці люди були видатними митцями свого часу та зробили значний внесок у розвиток українського та світового мистецтва.
Михайло Бойчук (1882–1939) – видатний український художник, живописець-монументаліст, педагог. Навчався у Краківській, Віденській, Мюнхенській академіях. Він один із засновників Української державної академії мистецтв у Києві у 1917 р. Михайло Бойчук створив художню школу монументального живопису, яка отримала назву «бойчукізм». Художник прагнув зробити мистецтво добром, надбанням народу, створити мистецтво для усіх, оздобити усе: будівлі, посуд, книги, меблі тощо, саме тому у нього з’явилася ідея монументалізму та колективної творчості. Михайло Бойчук звернувся до джерел народної творчості та традицій національного мистецтва, він створив національний мистецький стиль, в якому поєднав візантійські мистецькі традиції, народне мистецтво, художні традиції Київської Русі. До групи Михайла Бойчука входили Софія Налепинська-Бойчук (дружина художника), Тимофій Бойчук (рідний брат), Іван Падалка, Василь Седляр, Оксана Павленко, Антоніна Іванова, Сергій Колос, Микола Рокицький, Кирило Гвоздик, Мануїл Шехтман, Олександр Мизін, Онуфрій Бізюков. Бойчукісти розписали зокрема Луцькі казарми в Києві, санаторій в Одесі Червонозаводський театр у Харкові. Більшовицька влада визнала школу митця шкідливою, ідейно ворожою радянській державі, а твори такими, що «спотворюють радянську дійсність».1936 року художника арештували, 13 липня 1937 р. М. Бойчука та його учнів Івана Липківського, Івана Падалку, Василя Седляра було розстріляно. 11 грудня 1937 р. розстріляли дружину Софію Налепинську-Бойчук. Усі монументальні твори групи М. Бойчука були знищені, заштукатурені, ескізи спалені. Дізнатися про ці твори можемо з невеликої кількості фотографій та картин, що збереглися. Серед збережених творів – «Урожай», «Українка» Михайла Бойчука, картина Тимофія Бойчука «Біля Яблуні», «Фотограф на селі» Івана Падалки.
В 1932 р. в Україні усі незалежні угруповання художників були заборонені Постановою ЦК ВКП(б) від 23 квітня 1932 р. «Про перебудову літературно-художніх організацій». У 1932 р. було створено Спілку радянських художників України, яка стала єдиним дозволеним творчим угрупованням. Із цього часу вводилися основоположні принципи єдиного дозволеного й узаконеного творчого методу – соціалістичного реалізму.

Запитання та завдання для самоконтролю

1. Розкрийте особливості живопису другої половини 19 ст.
2. Окресліть основні тенденції розвитку мистецтва скульптури другої половини 19 ст.
3. Охарактеризуйте досягнення художників-передвижників.
4. Проаналізуйте творчі досягнення Олександра Мурашка.
5. Розкрийте тематику живопису Федора Кричевського.
6. Висвітліть творчі здобутки Георгія Нарбута.
7. Проаналізуйте особливості українського авангардного образотворчого мистецтва.
9. Розкрийте особливості творчої діяльності Анатоля Петрицького.
10. Охарактеризуйте творчість Катерини Білокур та Марії Примаченко. 
11. Охарактеризуйте творчість Тетяни Яблонської.
12. Охарактеризуйте новаторські риси творчого методу Олександра Архипенка.
13. Визначте особливості живописної системи Михайла Бойчука.
14. Чому національне відродження 1920–1930-х років називають «розстріляним»?

Теми для есе:
1. Світоглядно-естетичні засади модернізму.
2. Світоглядно-естетичні засади творчості Михайла Бойчука.
3. Проаналізуйте улюблену картину.



СУЧАСНЕ УКРАЇНСЬКЕ ОБРАЗОТВОРЧЕ МИСТЕЦТВО

1. Особливості розвитку сучасного образотворчого мистецтва.
2. Розвиток сучасного мистецького простору України. 

1. Особливості розвитку сучасного образотворчого мистецтва
Сучасне українське образотворче мистецтво віддзеркалює процеси розвитку культури нашого часу. Кардинальні зміни у суспільстві, які відбулися в Україні після 24 серпня 1991 р., зумовили інтенсивний процес перетворень у художній культурі, зокрема в образотворчому мистецтві. Сучасним українським мистецтвом називаємо мистецтво періоду державної незалежності України (з 24 серпня 1991 р.). Після тривалого часу ідеологічного диктату українські художники отримали можливість для вільного творчого самовираження. Характерна для попередньої доби ідеологічна обмеженість у художній сфері змінилася різноманіттям і новаторством, державні форми організації мистецького життя – новими приватними формами. Українські митці отримали значні можливості для повної реалізації своїх творчих здібностей та розширення творчих горизонтів. Ці зміни зумовили сталий інтерес українських митців до вітчизняної історії і до художніх традицій України як шляху утвердження своєї національної ідентичності.
Знакові мистецькі події:
1991 р. – Седнівський пленер, який відбувався в селі Седнів (Чернігівська область) та зібрав художників, об’єднаних навколо окресленої концепції ненаративного живопису. Підсумком цього пленеру стала виставка в майстернях художників-учасників у Седневі. Загалом седнівські пленери відбувалися 1988, 1989 і 1991 років під керівництвом тодішнього голови молодіжної секції Спілки художників Тіберія Сільваші та мистецтвознавця Олександра Соловйова. Ці пленери сприяли формуванню спільноти художників і визначили вектори розвитку українського мистецтва періоду розпаду СРСР. У 1991 р. на пленер були запрошені студенти-п’ятикурсники – Анатолій Криволап, Василь Цаголов, Едуард Бєльський, Петро Бевза, Олександр і Сергій Животкови, Дмитро Дульфан, Сергій Звягінцев. Седнівські пленери мали велике значення для розвитку українського мистецтва, вони вивели неофіційне мистецтво на офіційний рівень, цим позначили збій у системі радянського художнього апарату.
1992 р. – фестиваль мистецтва андеграунду «Вивих», що виник з ініціативи «Студентського братства» й Сергія Проскурні. Відбувався у Львові на різних локаціях міста. Фестиваль мистецтва андеграунду «Вивих» – це два заходи, що відбулися у Львові в 1990 та 1992 рр., організовані «Студентським братством» під керівництвом Маркіяна Іващишина. Було організовано конкурс малюнків, де учасники презентували карикатури на політичних лідерів, висміювали стан речей у державі та зображували «вивихнуту» реальність. Це був перший в Україні фестиваль вільного мистецтва, який охопив різноманітні жанри – від року до джазу, театру та поезії, надаючи учасникам широкі можливості для творчого самовираження. Фестиваль став знаковою подією кінця радянської епохи, а згодом переродився в мистецьке об’єднання «Дзиґа». «Вивих» став першим в Україні фестивалем вільного мистецтва та свободи, що дав змогу людям відчути себе частиною історичних перетворень та висловити свої погляди.
1994 р. – виставка «Простір культурної революції», яка відбувалась як спецпроєкт першого Київського художнього ярмарку на 4-му поверсі Українського дому. Ідея виставки належить Арсену Савадову й Георгію Сенченку та викладена в їхньому «Діалозі про революційні стратегії». Виставка представляла собою помаранчевий паркан, за яким були розташовані роботи художників. На паркані були тексти та плакати. Все це було виконано художниками, які брали участь у виставці. Також в паркані були присутні вічка, споряджені біноклями, розташованими у зворотному напрямку. Отже кожен, хто заглядав у них, бачив роботи художників ніби дуже далеко.
1994 р. – виставка «Алхімічна капітуляція», яка відбулась на флагманському кораблі Військово-Морських Сил України «Славутич» у Севастополі. На цьому заході були представлені роботи художників у тодішньому соціально-політичному контексті. Артакція стала масштабною подією в художньому житті України завдяки зреалізованому кураторському підходу до організації дійства. Кураторка – Марта Кузьма. Усі роботи художники виконали на кораблі, в них актуалізовано політичні питання – проблема мови, спірних територій, а військовий корабель – це репрезентація влади, державної могутності.
1995 р. – виставка «Київська мистецька зустріч. Нове мистецтво Польщі, Росії, України» в Українському Домі. За кілька годин до відкриття виставки було знищено деякі мистецькі твори . На виставці «Київська мистецька зустріч» мали бути представлені твори українських, російських та польських митців. Куратором виставки був Валерій Сахарук у співпраці з Єленою Сєліною (Росія) та Робертом Румасом (Польща). Представники національної гвардії, урочисті збори якої відбувалися в конференц-залі поруч із локацією виставки, були обурені експозицією та демонтували кілька артоб’єктів. Нацгвардійці зруйнували експозицію Фонду Мазоха без жодних погоджень, щоб «вберегти очі (та мізки) генералів, що мали пройти повз неї». Керівництво Українського дому проявило пасивність у цій ситуації.
1996 р. – виставка «Фантом-Опера. Сучасне візуальне мистецтво», куратором якої були Олександр Ройтбурд та Михайло Рашковецький. Дійство відбувалося у покинутому Театрі юного глядача – колишньої малої сцени Одеського оперного театру, у напівзруйнованому інтер’єрі. Локаціями для мистецьких творів були колоритні місця: сцена, ложі, оркестрові ями, глядацький зал, фоє. Учасниками виставки були: Олександр Ройтбурд, Олександр Шевчук, Василь Рябченко, Дмтро Дульфан, Олександр Гнилицький, Гліб Катчук.
URL: https://archive.pinchukartcentre.org/exhibitions/kiyivska-mistetska-zustrich
2001 р. – акція групи художників (Фонду Мазоха) під назвою «Зустрічай Батька», яка відбувалася в рамках виставки «Бренд «Українське»» у Києві, куратором був Єжи Онух (Jerzy Onuch)). Акція полягала в експонуванні портрета Тараса Шевченка як духовного батька української нації авторства Давида Бурлюка. Проєкт мав певною мірою провокативний характер і мав на меті перевірити «ідеологічну зрілість» тодішніх політичних лідерів. Полотно було орендоване у власника, що придбав його в 2000 р. на аукціоні Sotheby's. Акція супроводжувалася рекламою – «повернення в Україну національної святині».
2004 р. – створення Музею сучасного мистецтва у Херсоні. Музей створено художником В’ячеславом Машницьким у власній квартирі як простір для виставок, презентацій культурних проєктів, зустрічей митців.
2004 р. – виставка «Прощавай, зброє» у Києві у приміщенні заводу «Арсенал» (з 2005 р. – «Мистецький арсенал»). Дійство відбулось за ініціативи Фонду Віктора Пінчука «Сучасне мистецтво в Україні» та мало на меті представити сучасне українське мистецтво (1987–2004) як одну з експозицій для майбутнього музею сучасного мистецтва. Куратор – Олександр Соловйов. Віктор Пінчук пояснив, що двісті років тому у приміщенні були військові склади, у радянську добу – військовий завод, а зараз виставка «Прощавай, зброє».
2004 р. – створення мистецької групи «Р.Е.П.» (Революційно-експериментальний простір), яка сформувалася як реакція на осмислення Помаранчевої революції в Україні. Учасниками групи стали шість художників – Ксенія Гнилицька, Микита Кадан, Жанна Кадирова, Володимир Кузнєцов, Лада Наконечна, Леся Хоменко, які усвідомили можливість впливу на суспільство через колективні дії. Ця мистецька група підтвердила потенціал горизонтальних зв’язків та вплив громадянського суспільства на політичну реальність та події в державі. Учасники «Р.Е.П.» прагнули створити новий тип мистецтва, що виходив за межі індивідуальних творінь, автори почали діяти як колектив, працювати над спільними проєктами та досліджувати актуальні політичні та соціальні процеси. Наприклад, проєкт 2010 року «Євроремонт» критично осмислював поверхневі зміни в українському суспільстві.
2000 р. – виставка «Українська Нова хвиля. Живопис, фото, відео другої половини 1980 – початку 1990-х років» була присвячена українському сучасному мистецтву у контексті утвердження незалежності України. Це був знаковий проєкт, який репрезентував перехідний період українського візуального мистецтва від радянського до сучасного, показуючи різноманіття постмодерністських пошуків (живопис, фото, відео, акціонізм) на тлі розпаду СРСР. Вона стала вітчизняним проявом світової «Нової хвилі» (New Wave), що характеризується творчим оновленням та експериментами із новітніми формами. До експозиції увійшли роботи художників, створені в різних медіа та об’єднані поняттям «Нової хвилі». Кураторкою була Оксана Баршинова. Виставка продемонструвала, як українське мистецтво відходило від соцреалізму та включалося в загальносвітовий контекст постмодернізму. Це була важлива виставка, що представила нове покоління художників, які формували обличчя незалежного українського мистецтва.
2011 р. – створено галерейний простір «Detenpyla (Детенпула)» у місті Львові. Творцями і кураторами є три художники – Юрій Білей, Павло Ковач (молодший), Станіслав Туріна. Цей виставковий простір створено у приміщенні колишньої пральні, кузні та теперішньої кухні. Загальна виставкова площа близько 25 кв. м. Метою створення галереї є розвиток та популяризація сучасного мистецтва через виставкові проєкти та зустрічі. Традиційними для відкриття виставок є групові фото, які робляться з усіма гостями.
2012 р. – виставка «Українське тіло» у Центрі візуальної культури при Києво-Могилянській академії. На виставці були представлені роботи українських художників, які порушували питання тілесності в українському суспільстві, репрезентували свій погляд на осмислення тілесного досвіду. Захід мав тривати з 07.02.2012 до 28.02.2012, однак 10 лютого 2012 року тогочасний президент вишу Сергій Квіт своїм наказом закрив виставку, вказавши причиною «аварійний стан будівлі». Митці розцінили цей вчинок як акт цензури.
2013 р. – Всеукраїнська мистецька виставка «Велике і Величне» у Мистецькому Арсеналі, присвячена 1025-річчю Хрещення Київської Русі. Концепція виставки – поєднання давніх мистецьких традицій (фреска, вітраж, іконопис) з роботами сучасних майстрів (Назар Білик, Анатолій Криволап, Віктор Сидоренко, Олег Тістол, Василь Цаголов, Микола Малишко, Гамлет Зіньківський, Анатолій Ганкевич, Олександр Гнилицький, Микола Маценко, Вінні Реунов, Степан Рябченко, Роман Мінін, Олександр Ройтбурд, Марина Скугарєва, Олександр Сухоліт, Тиберій Сільваші). Виставка тривала з 27 липня до 22 вересня 2013 р., на ній було репрезентовано тисячу найвизначніших творів мистецтва із 35 музеїв (художніх, історичних, археологічних). Це був масштабний проєкт, що продемонстрував різні періоди та стилі українського мистецтва, окресливши шлях формування української ідентичності та підкресливши неперервність культурної спадщини. Під час монтажу виставки «Велике і Величне» генеральна директорка «Мистецького арсеналу» Наталія Заболотна розпорядилася замалювати чорною фарбою картину «Коліївщина: Страшний суд» художника Володимира Кузнєцова. Директорка пояснила свій вчинок тим, що робота ображала релігійні почуття і не відповідала задуму куратора, до того ж художник не встигав її завершити. Колеги-художники засудили такі дії чиновниці. У 2015 відбувся судовий процес, на якому В. Кузнецов вимагав визнати дії Н. Заболотної актом цензури та порушенням авторських прав.
2014 р. – виставка «Герої. Спроба інвентаризації» у Національному художньому музеї України, яка пропонувала переосмислення поняття «герой» на основі колекції музею, аналізуючи як міфічних, так і реальних персонажів, що стало особливо актуальним після Революції Гідності та війни. Виставка представляла близько 180 вибраних творів (живопис, графіка, скульптура) з фондів музею на теми «Герой», «Подвиг», «Святі», «Мученики». Проєкт дав змогу побачити твори, які довго перебували у музейних спецсховищах через цензуру. Події Майдану підсилили дискусію про героїзм, про те, які герої потрібні Україні зараз. Виставка також передбачала майданчик для роздумів про сучасного героя, показуючи, що музей перетворився на місце активної суспільної дискусії.
2015 р. – міжнародна бієнале «Київська школа», яка відбулась у різних виставкових та публічних просторах Києва. «Київська школа» презентувала новий формат мистецької бієнале – як площину публічного обговорення та рефлексії. Виставкові проєкти мають функціонувати як суспільні форуми, де інтелектуали та митці обговорюватимуть та дискутуватимуть про нагальні проблеми сьогодення. Бієнале «Київська школа» прагнула створити новий актуальний дискурс України як суб’єкта міжнародного рівня шляхом залучення художників та інтелектуалів.
2016 р. – у Pinchuk Art Centre відкрилася виставка «Паркомуна. Місце. Спільнота. Явище», присвячена діяльності художників, які працювали в 1989–1994 роках у сквотах біля вулиці Паризької комуни (тепер Михайлівська) в Києві. Тема виставки – дослідження феномену художньої спільноти навколо сквотів «Паркомуна» та їхнього зв’язку з культурним середовищем. Виставка порушує питання про вплив діяльності митців на формування спільноти, про взаємовпливи всередині спільноти, їхній зв’язок із зовнішнім культурним середовищем. На виставці були представлені художні твори, фотографії, відео, архівні матеріали, котрі стосуються творчості та життя таких художників, як Олександр Гнилицький, Олег Голосій, Дмитро Кавсан, Олександр Клименко, Юрій Соломко, Валерія Трубіна, Василь Цаголов тощо. Кураторами виставки були Тетяна Кочубінська та Ксенія Малих.
2019 р. – відбулась Друга бієнале молодого мистецтва у Харкові під назвою «Здається, я заходжу в наш сад». Назва виставки була своєрідним гаслом-концепцією як метафора творення власного світу, надії та впевненості в нестабільні часи. Куратори – Анастасія Євсєєва, Дарина Скринник-Міська, Борис Філоненко. Бієнале тривала упродовж 17 вересня – 31 жовтня. У ній взяли участь понад 50 молодих художників з власними проєктами. Виставка була знаковою подією для українського сучасного мистецтва.
2019 р. – серія виставок «Жести ставлення» у Кмитівському музеї, присвячених показу спроможності сучасного мистецтва давати відповіді на питання, пов’язані з радянським спадком. На цих виставках демонструвалися сучасні твори мистецтва, автори котрих критично осмислювали спадок радянської епохи. Куратори – Нікіта Кадан та Євгенія Моляр.
2019 р. – відкриття виставки «Ательє нормально» у The Naked Room. Ця виставка фокусувалася на темі важливості самоорганізації митців, функціонування спільнот митців показуючи важливість створення дружнього та стабільного середовища. Галерея The Naked Room – це художня галерея сучасного мистецтва у місті Києві, заснована у 2018 році. Засновники – Лізавета Герман, Марія Ланько та Марк Вілкінс. Галерея спеціалізується на підтримці та просуванні перспективних українських художників на міжнародному ринку, працює з їхніми архівами, а також є простором для зустрічей поціновувачів мистецтва.У просторі галереї відбуваються художні виставки, дискусії, лекції, кінопокази, перформанси українських художників.

2. Розвиток сучасного мистецького простору України
Образотворче мистецтво незалежної України (з 1991 року) суттєво відрізняється від попередніх періодів розвитку мистецтва і характеризується надзвичайною активністю та різноманітністю, зверненням до історії та суспільно-політичних та соціальних проблем, усвідомленням цінності народного мистецтва, осмисленням світових тенденцій розвитку мистецтва та остаточним звільненням від соцреалізму. Після 1991 року поступово виникали численні галереї, які впливали на формування артринку, також відбувалися виставки за кордоном. Незважаючи на багатоаспектність художнього процесу, переважали авангардистські течії, які виникли на початку 20 століття і були оголошені ворожими або знищені, викреслені з історії мистецтва. Продовжували працювати художники зі сформованим творчим стилем, які досягли високого професійного рівня ще за часів СРСР – Іван Марчук, Тетяна Яблонська, Михайло Дерегус, Андрій Чебикін, Валентина Гончаренко, Борис Плаксій, Володимир Сидорук, Феодосій Гуменюк, Олександр Бородай, Андрій Антонюк, Володимир Гончаренко, скульптор Валентин Зноба. Характерною рисою творчості цих митців є наявність власних технічних прийомів та вільне володіння навичками академічної художньої школи. 
Низка митців – художники Іван Марчук, Андрій Антонюк, Віктор Гонтаров, Віталій Куликов, скульптор Роман Петрук – вдавалася до новаторства у творчості. Їхні художні пошуки пов’язані з переосмисленням та використанням елементів народного мистецтва. Іван Марчук створив власний стиль, назвав його «пльонтанізмом» (метод нанесення фарби тонкими плутаними лініями, внаслідок чого досягається ефект об’ємного зображення). За допомогою оригінальної живописної техніки він комбінує гіперреалізм, сюрреалізм, експресіонізм, примітивізм. Віктор Гонтаров продовжував традиції бойчукістів, використовував українську символіку та народні образи. Андрій Антонюк заснував південноукраїнську школу образотворчого мистецтва. Він використовував у своїх творах народні орнаменти, насичував їхній художній колорит, знаходив натхнення в архаїчних артефактах України. Віталій Куликов захоплювався кубізмом, використовував гротеск та епатаж, експериментував з формою, «руйнуванням» предметів, «ламанням ліній», грою ваги та невагомості. Скульптор Роман Петрук створює модерні скульптурні твори із застосуванням авангардних тенденцій та водночас зберігає зв’язок із давнім українським мистецтвом, його творам властива оригінальна художня пластика, він продовжив традицію чуттєвості бароко, однак знаходить інший її вимір, розширюючи національні традиції. Енергія жесту дивовижно пронизує наскрізь скульптурні фігури мистця.
Яскравим проявом українського постмодернізму стала течія «Нова українська хвиля» (кінець 1980-х – початок 2000-х). «Нова українська хвиля» – це сукупність творчих напрямів, які виникали в Україні у період з кінця 1980-х до початку 2000 років у контексті різних соціально-політичних подій: перебудови, розпаду СРСР, становлення незалежної України. «Нова хвиля» об’єднала різнорідні групи та окремих митців, які шукали засобів трансформації традиційних прийомів художнього вираження та впливу на глядача, заміну традиційних художніх засобів на новітні технології. «Нова хвиля» підхопила традиції українського бароко й перетворила його на необароко завдяки елементам концептуалізму та авангардизму.
Необароко, поєднуючи казки, міфи, давні містичні уявлення про природу та людину, виконувало роль філософської світоглядної моделі. Через значну кількість стилів і тенденцій (необароко, неоромантизм, неоекспресіонізм, гіперреалізм, постімпресіонізм тощо) період «Нової хвилі» означують терміном «полістилізм». У «Новій хвилі» брало участь понад півтисячі художників з усіх регіонів України. До неї входили «Київський постмодернізм», «Український трансавангард», «Західноукраїнський постмодернізм» тощо. Знаковими постатями у консолідації «Нової хвилі» були: Тіберій Сільваші, який згодом став лідером групи «Живописний заповідник», Олександр Ройтбурд, співзасновник асоціації «Нове мистецтво» (м. Одеса), Анатолій Степаненко, Федір Тетянич, Ольга Петрова та інші. До цієї течії влилися представники українського андеграунду (нонконформізму) та митці-неформали: Володимир Богуславський, Вудон Баклицький, Олександр Костецький, Олена Голуб, Микола Трегуб, Микола Залевський та інші.
У середині 2000-х рр. на фоні переосмислення традиційних стосунків «художник – поціновувач» зріс вплив концептуалізму, він зумовив вихід візуального мистецтва у публічний простір. 
Серед мистецьких груп і центрів, що сформувалися в цей період, значну роль відіграли «Центр візуальної культури» (ЦВК)» (у 2008–2012 рр. при Національному університеті «Києво-Могилянська академія»; з 2012, після конфлікту, спричиненого виставкою «Українське тіло», – як незалежний проєкт), «Феміністична офензива» (з 2010 р.; громадська ініціатива, у рамках якої реалізовувалися також мистецькі проєкти), кураторське об’єднання «Худрада» (з 2009 р.), об’єднання архітекторів «Група предметів» (з 2007 р.) та інші.
«Центр візуальної культури» (ЦВК) – незалежна культурна інституція в Києві, заснована у 2008 році як майданчик для взаємодії між академічними, художніми та активістськими спільнотами.
2004 року заснована Група художників «Р.Е.П.» (Революційний експериментальний простір) – українське артугруповання, засноване під час Помаранчевої революції, до якої входять Микита Кадан, Жанна Кадирова, Володимир Кузнєцов, Ксенія Гнилицька, Лада Наконечна, Леся Хоменко. Її завданням є критичне переосмислення візуального дискурсу за допомогою різних перформансів, інсталяцій, відео. Роботи групи вирізняються критичністю, іронією та спрямованістю на осмислення суспільно-політичних процесів, переосмислення ідентичності України. Художники реалізовували резонансні акції, такі як «Контрабанда» (перевезення російської нафти та газу в незвичайних формах), організація мітингів, продажу мистецтва за символічну ціну тощо. Після 2014 р. мистецтво стало потужним інструментом осмислення війни, патріотизму, національної ідентичності.
Отже, сучасне образотворче мистецтво України характеризується широким ідейним, стилістичним та тематичним діапазоном. Функціонують численні групи митців із відмінними поглядами на мистецтво та його роль у суспільстві. Українське мистецтво позбулося цензури, примусової політизації, стало виразником соціально-політичних змін у країні, створило нові форми взаємодії з глядацькою аудиторією: стріт-арт, перформанс, інсталяції. Українські митці й артінституції активно включилися у світовий мистецький процес.

Запитання та завдання для самоконтролю

1. Розкрийте особливості розвитку сучасного образотворчого мистецтва.
2. Окресліть основні тенденції розвитку образотворчого мистецтва 1990-х рр.
3. Охарактеризуйте знакові мистецькі події новітньої доби.
4. Назвіть видатних митців сучасності.
5. Проаналізуйте творчі досягнення художника Івана Марчука.
6. Розкрийте роль сучасних мистецьких угруповань.

Теми для есе:
1. Значення сучасного мистецтва у житті людини.
2. Роль сучасного мистецтва у формуванні національної ідентичності.
3. Світоглядні засади сучасного мистецтва.
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