ДПИ  эпохи  Возрождения.
Культура эпохи Возрождения – это по преимуществу городская культура с развитым ремесленным производством. В городах Италии многие тысячи мастеров изготовляли для расцветающего быта зажиточных горожан и для окрестных дворянских замков красивую мебель и дорогую посуду, цветные и узорные ткани, богатую одежду и конскую сбрую, украшенное гравировкой оружие и доспехи, тиснёные переплёты книг и музыкальные инструменты. И все эти бытовые искусства были связаны самым тесным образом с искусствами «высокими» - архитектурой, живописью – перенимали у них новый художественный язык, образы античной мифологии и классические ордерные формы и детали.

Италия

· Расцвет художественных ремёсел, их тесная связь с архитектурой и интерьером. 

· Мебель. Основные этапы развития, эволюция форм. Особенности конструкции и декоративного решения.
· Особый вид итальянской мебели – «кассоне», их декор, резьба, роспись.

· Итальянская майолика. Участие великих мастеров в создании произведений ДПИ. Роль семейства дела Робиа в развитии декоративного майоликового рельефа. Палисси.
· Венецианское стекло XV-XVII в.

· Ювелирные изделия, Произведения Бенвенуто Челлини в области мелкой декоративной пластики из золота и серебра.
· Флорентийская мозаика.
· Венецианские аксамитные и алтабасные ткани. Характер орнамента, крупные, рельефные, растительные формы, колористическое решение.

· Флорентийские ткани.

· Гипюр. 


Северное Возрождение.
Нидерланды:

· Основные центры производства мебели – Брюссель, Антверпен, Льеж.

· Дельфтский фаянс, его характерные особенности.
Германия:

· Мастера немецкого серебра: Венцель и Кристоф Ямнитцеры. Орнаментика изделий из серебра, основные центры ювелирного искусства – Нюрнберг, Аугсбург, Гамбург.

· Нюрнбергские кубки, разнообразие их форм и орнаментика.

· Изделия из хрусталя, стекла, слоновой кости, перламутровых раковин.
Франция:
· Лиможские эмали, их характерные особенности и эволюция.

 Лиможские эмали.

Искусство расписной эмали, близкое формам станковой живописи, возникло в Лиможе около 1521 года и достигло расцвета через 20 лет. Россо и Приматиччо, итальянские живописцы, работавшие во Франции, делали эскизы для лиможских эмальеров, помогая им создать новое искусство.

Королевская эмальерная фабрика в Лиможе была основана Франциском I. Придворный эмальер Леонар Лимозен стал её директором.

Техника живописной эмали, слой которой мог накладываться на оборотную часть металлического предмета (контрэмаль), имела большое значение для предотвращения односторонней деформации предмета при обжиге. Лиможские эмальеры превратили эту необходимость в преимущество, используя её при обработке тех предметов, где, в зависимости от формы, оборотная сторона оказывалась в поле зрения. Такой декор мог быть чрезвычайно разнообразным. Иногда обе стороны украшались одинаково – гризайлью с золотыми бликами на тёмно-коричневом фоне; иногда оборотная сторона имела контрастную расцветку.

Итальянская  майолика XV-XVI  в.

 Город Фаэнца в конце 15 века был центром производства глиняных сосудов, украшенных росписью по белой глазури. Эти фаянсы вошли под названием майолики (от острова Мальорка). Изготовлялась майолика из сероватой глины, черепок её был грубым и пористым. Сосуд из такой глины, даже после обжига пропускал влагу. Необходимо было покрыть его глазурью. Глазури или поливы, состоят из кремнистого сланца с примесью различных окислов, служащих при плавлении связующим веществом. Они бывают прозрачными (свинцовые) и непрозрачными (оловянные). Для фаянсов употребляется непрозрачная глазурь, которая скрывает некрасивый черепок. Глиняный сосуд после формовки подвергали лёгкому обжигу для приобретения необходимой твёрдости и сухости. Затем порошок глазурной массы смешивался с водой. Получалась жидкость, напоминающая по цвету молоко. Сосуд медленно опускали в глазурь. Сухая глина впитывала воду, и на поверхности оставался слой белого порошка. На этот слой наносили водяными красками рисунок. По окончании росписи сосуд подвергался вторичному обжигу. Глазурь расплавлялась, становилась блестящей, придавала краскам особую яркость. Палитра, которой пользовались итальянские мастера, насчитывает не более семи тонов, так как немногие краски выдерживают высокую температуру. Несмотря на бедность палитры, итальянцам удалось добиться создания нарядной декоративной росписи. На блюдах и вазах помещались сюжетные изображения, пейзажи, портреты.

Особенно удачно декоративность росписи и практическое назначение сосудов соединяются в аптечной посуде. Альбарелло – самая распространённая форма аптечной посуды в виде цилиндра с чуть вогнутыми стенками на невысокой ножке, с широким горлом. На сосудах помещалась надпись – название лекарства, орнамент, портреты, выполненные с большим мастерством. Аптечные сосуды красиво смотрятся издали,  когда они расставлены на полках по своим местам. Тогда воспринимается общая цветовая гамма – жёлтая, зеленовато-голубая. Интересно рассматривать уникальную роспись сосуда вблизи, взяв его в руки. Это учитывали мастера, умело сочетая большие плоскости цвета с тщательной разработкой деталей.

В искусстве майолики особое место принадлежит свадебным блюдам. По обычаю на блюде подносили сладости невесте, это был подарок жениха. Блюдо, на котором писали портрет невесты и её имя, выполнялось по специальному заказу. Лучшее в собрании Эрмитажа блюдо с надписью «la  Bella Camilla» («Прекрасная Камилла»), выполненное в  1557 году, в городе Губбио. Особенность росписи Губбио – красный цвет, он связан с именем Андреоли. Ещё в давние времена на Востоке глазурь разного цвета на сосудах отливала металлическим блеском. Такую глазурь называют люстром. Получается она в результате добавления к красителям меди, железа или серебра. Металлический блеск наносился на уже готовые, с росписью предметы. Они вновь подвергались обжигу, в результате которого поверхность сосуда начинала отливать перламутром. Джорджо Андреоли довёл искусство люстрирования до совершенства и изобрёл новый, так называемый «рубиновый люстр», который ценился очень высоко и принёс славу изобретателю. Мастера Губбио, учитывая особую ценность и красоту люстра, при росписи отводили для него большие плоскости. Так же поступил и Андреоли, готовя свадебное блюдо для Камиллы.

Блюда и сосуды с портретами являются наиболее интересными образцами итальянской майолики и свидетельствуют о большой культуре и мастерстве художников.

В 16 веке майолика находит всё более широкое применение в быту. Массивные сосуды с грубым толстым черепком, расписанные яркими красками по белому, жёлтому, синему фону, стали неотъемлемой частью итальянского интерьера. Появляются разнообразные формы сосудов: великолепные вазы с рельефными мазками и ручками в виде фантастических животных, огромные трёхлопастные сосуды – холодильники на львиных лапах, фляги с ручками в виде переплетающихся змей, овальные блюда с горельефными украшениями, чернильницы, солонки, подсвечники.

Венецианское стекло XV-XVII в.

Истоки стеклоделия относятся  к очень далёкому времени: оно возникло около 4 тысячелетия до н. э. в странах Передней Азии и в Египте. В Древнем Риме стеклоделие достигло блестящего расцвета, но разрушение гуннами Рима, а позднее крестоносцами Константинополя надолго остановило развитие мирового производства стекла. Были утрачены многие секреты, открытые римлянами и византийцами. Лишь к концу средневековья, на рубеже XV-XVI веков появились прозрачные стеклянные сосуды.

Стекло получают из очень доступного материала: кварцевый песок, сода, известь (шихта). Для получения стекольной массы необходимо проварить шихту при температуре 1400-1600 градусов. Варят стекло в «горшковых печах», изготовленных из высокоупорной чистой глины, пока стекломасса не станет вязкой и густой. Теперь она годится для выдувания изделий. На длинную металлическую трубку мастер набирает так называемую «баночку» стекла и начинает осторожно дуть в трубку, всё время вращая её; пузырёк стекла растягивается, постепенно превращаясь в сосуд. Готовое изделие ставят в печь для отжига, там оно постепенно охлаждается, температура наружного и внутреннего слоёв стекла становится одинаковой.

Мастерские по производству стекла вначале помещались в Венеции, в 1291 году они были перенесены на остров Мурано  в 2 километрах. Правительство Венеции выселило мастеров в целях сохранения секрета производства стекла. Для того, чтобы удержать мастеров, в XIV веке издаётся закон, по которому каждый стеклодел причисляется к высшим слоям общества.  Расцвет   искусства венецианского стекла падает на период конца  XV-XVII веков. В XV веке венецианцы ещё не знали бесцветного стекла. Оно имело зеленовато-жёлтый цвет. Поэтому чаще всего встречаются сосуды синие, фиолетовые, зелёные, красно-коричневые. Изделия венецианских мастеров, благодаря изысканности форм, красивому по цвету стеклу и нарядной росписи, пользовались большим спросом. Но настоящую славу Венеции принесли сосуды из прозрачного стекла, которое начали варить в начале XVI века.

Для изготовления прозрачных бокалов необходим материал высокого качества и подлинное мастерство. Особенно тщательно охранялись секреты производства сосудов из бесцветного стекла, украшенных узором из молочно-белых нитей. Это так называемая филигрань – особо сложная техника. Этому искусству в Мурано учились с детства. Из поколения в поколение передавалось мастерство, чувство формы и цвета, традиционный характер изделий. Искусство филиграни стало возможно со временем появления бесцветного стекла, на котором легко просматривается замысловатый узор из молочно-белых нитей.

Процесс производства в технике филиграни проходит две стадии. Первая заключается в  приготовлении стволиков, или палочек из молочного и цветного стекла. Вторая стадия – создание филигранного узора на сосуде. Для этого в металлический цилиндр, на внутренней поверхности которого через равные промежутки установлены вертикальные бороздки, ставились палочки молочно-белого стекла. Затем на стеклодувную трубку набирали «баночку» стекла, выдували пузырёк и вставляли в цилиндр. При выдувании пузырёк заполнял стенки цилиндра, и цветные столбики прикреплялись к поверхности заготовки. Вынув из формы полученный цилиндр, мастер снова набирал на него стекольную массу и продолжал выдувать. Теперь стволики оказывались в толще стекла. Мастер придавал заготовке необходимую форму и, продолжая выдувать, закручивал нити в одном направлении и продавливал дно сосуда внутрь. Образовывалось большое шаровидное углубление. 

После этого мастер брал вторую заготовку того же стекла со спиральными витками в другом направлении и вдувал её в углубление первого сосуда до тех пор, пока стенки обоих сосудов не соприкасались. Спирали сливались в одну общую сетку, а в каждой ячейке появлялся пузырёк. Все лишние остатки стекла обрезались, и мастер приступал к отделке сосуда – ручки, носик, основание.

Создание сетчатой филиграни было возможно только при очень высокой квалификации мастера. Сегодня секреты венецианских мастеров утрачены,  несколько столетий человечество делает неудачные попытки возродить это удивительное искусство. Но невозможно найти объяснение, каким способом венецианцы добивались того или иного декоративного эффекта.

Гипюр

Гипюр – тип вышивки, объединяющий аппликацию с коклюшечными кружевами.  В XVI веке он был известен как позумент или галун; если наложить его на ткань, он превращался в декоративную отделку (или басон); его чёткость и рельефность производят впечатляющий декоративный эффект. Гипюр делался из картизана и кручёного шёлка. Картизаном называлась тонкая полоска пергамента, на которую наматывались шёлковая, золотая или серебряная нити, придавая ей объёмность. По сути, гипюр был шёлковой нитью, обвитой вокруг толстой нити или шнура. Термин «кружево» может применять и к сетке, на которой закрепляется гипюр, придавая ей вид игольного кружева.

Чем более тонкой была отделка, тем больше требовалось швов, и порой мастер ощущал необходимость расположить их симметрично, по сути, включая их в декор. 

Если говорить об ажурной вышивке, гипюр оказывался самым богатым в смысле используемых материалов: золотой и серебряной нитей, разноцветных шелков, иногда перьев и драгоценных камней. С начала XVI века печатаются специальные сборники образцов для вышивки, и все европейские мастера пытаются превзойти один другого в изобретении узоров для басонной отделки и других видов вышивки. Популярность гипюра тесно связана с итальянским Ренессансом.

Кассоне.
Кассоне – свадебный сундук, в котором невеста привозила в дом мужа приданое, согласно обычаю, кассоне сопровождали поезд невесты и хранились в ее новом доме как символ высокого статуса и благополучия. На передней стенке кассоне могла помещаться живописная композиция, нередко выполненная выдающимся художником, таким как Учелло, Пьеро дела Франческа, Боттичелли, Джованни Беллини. Изображала она обычно свадебный праздник или любовную сцену, охоту, торжественный выезд,  т.д. Другие кассоне могли быть украшены плоской орнаментальной резьбой или интарсией – мозаикой из различных пород дерева.

В начале XV века формы этих сундуков были ещё очень просты, очертания прямолинейны, но со временем они всё более усложняются. Появляются архитектурные детали – карнизы, пилястры, консоли, Невысокие ножки приобретают форму львиных лап. 
Иные кассоне похожи на античные саркофаги с выпуклыми стенками, украшенными всё более высоким рельефом – гербами владельцев, мифологическими сценами  с изображением Психеи, амура, Афродиты, Венеры и др.

 В XVI веке усложнённые позы могучих тел с подчёркнуто пластичной текуче-подвижной мускулатурой говорят о знакомстве резчиков с шедеврами Микеланджело.
