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                                  Введение

Тема дипломной работы-реставрация шкатулки конца XIXвека. Поступила на временное хранение в ГМЗ «Петергоф».  
Цель работы:не только отреставрировать шкатулку, но и сделать копию крышки, чтобы  освоить технику мастеров конца XIX века. Для этого нужно было процарапать деревянную дощечку для того, чтобы лучше впитался клей, натянуть паволоку для лучшего сцепления левкаса с поверхностью доски, загрунтовать доску, обработать левкас, перевести с помощью кальки рисунок на подготовленную поверхность, прочеканить орнамент, позолотить, отполировать поверхность, покрыть цветными лаками. Такая техника напоминает иконописное мастерство палехских мастеров XIX  века.

 Перед реставрацией необходимо было взять пробы в тех местах, где авторский грунт и лак отваливались, чтобы изучить подробно материалы. Также был проведён визуальный осмотр, чтобы более подробно изучить утраты. 

Историческая справка
 В конце XIX века возник интерес к искусству прошлых веков. Мастера хотели понять технику своих предшественников, повторяя то же самое. Они имитировали декоративно прикладное искусство былых эпох. Другими словами, реконструировали. Синоним слову «реконструкция»-историзм. Это повторение исторического стиля во всех деталях. Стилистические искания XIX столетия имели сходство с культурой и взглядами общества на проблемы переустройства бытия. Понять и творчески обобщить  устремления эпохи, передать её строй жизни с помощью искусства стало возможным благодаря осмыслению национальных и народных традиций, технических достижений прошлого.

  Историзм общественного мышления XIX столетия в России проявился в желании осознать своё национальное своеобразие, свою неповторимость, понять историческое назначение страны и выразить своё национальное достоинство. Интерес к прошлому, обусловленный историзмом художественного сознания, определил стиль русского искусства второй половины XIX столетия, обозначил приоритет технологий. Обращаясь к наследию допетровской культуры, её незаслуженно забытым духовным традициям, идея «русского стиля» осознавалась как центральная в построении художественного образа. Эта идея есть «альфа и омега» философской теории культурно-исторического типа славянофила Н.Я. Данилевского. Он считал, что любой исторический народ олицетворяет собой определённую идею, воплощая её в культуре, которая подобно живому организму, зарождается, достигает зрелости и, исчерпав себя, умирает.

  Художественная культура России второй половины XIX века отображена в современном искусстве, одной из задач которого являлось устройство производства художественной продукции для массового потребления.

  В 1862 году в Москве было создано ремесленное Строгановское училище технического рисования в результате объединения нескольких московских рисовальных школ и частной школы рисования, основанной графом С.Г. Строгановым в 1825 году. Главной задачей этого профессионального учебного заведения была подготовка художников для отечественной промышленности, а целью-поиск национального стиля в декоративно прикладном искусстве. Сам С.Г. Строганов был сторонником русского византийского стиля. Метод художественно-промышленного образования Строгановского училища в новом времени повторил принцип Оружейной Палаты в Московском Кремле, которая в средневековой России возглавила объединение местных художественных школ, создав единое национальное русское искусство.

  Стилистическое направление Строгановского училища обращено к истокам национального искусства, к усвоению и переосмыслению академических традиций средневековой художественной школы XVI-XVII в. Именно культурное наследие русского средневековья составило основу концепции русского стиля во второй половине XIX века.

  Профессиональный интеллект строгановцев формировался под влиянием опубликованного в 1849-1853 Ф.Г. Солнцевым шеститомного собрания рисунков, русского оружия, костюма, церковной утвари по общим названием «Древности Российского государства» и вышедшего в 1870 аналогичного издания «История русского орнамента с X до XVI столетия по древним рукописям», в котором директор Строгановского училища В.И. Бужовский использовал копийные работы студентов.

 В 70-80 годы XIX в. Изменилась композиция в сканных ажурных изделиях засчёт принципа заполнения мелкими элементами основного рисунка. Он строится теперь не на мерной ритмичности одинаковых спиралей, а на пульсирующем ритме выходящих из одной точки пучков завитков и петлеобразных листьев. Сохранение симметричных композиций с ярко выраженным осевым построением создаёт ощущение внутреннего, неторопливого, тягучего движения. Чаще всего такой декоративный строй встречается на широко распространённых изделиях личного обихода-портсигарах, копилках.  На свет появляются разнообразные коробочки, шкатулки, ларцы, письменные приборы, портсигары, пудреницы, бисерницы, чайницы, пеналы, очешники, коробочки.

 С 1860-х происходит новое возрождение «византийского» стиля теперь как самостоятельного, не связываемого с «русским», уточнение его символики.

 Купец Андрей Михайлович Постников, основатель известной фабрики золотых, серебряных и бронзовых изделий, изготовляя церковную утварь и осмысляя  традиции и каноны православного искусства, состоялся как зрелый мастер со сложившимся стилем работы, высокотехничным качеством изделий. Особенно обращает на себя внимание венец с объёмными цветами, выделяющимися на плоском ажурном фоне.
 В 90-е годы XIX века мастера создают рамы оклада и венцы, прочеканенные мелким ритмичным стилизованным растительным узором. Подобным образом декорирован оклад иконы Божией Матери «Казанская», выполненный И.И.Фухтиковым в 1894. Контраст золочёного фона и серебряных ажурных риз на окладах икон московских мастеров ещё больше усиливает эффект жемчужного шитья, создаёт впечатление его материальности, акцентирует фактурность ажурной «ткани» в мягкой моделировке её складок.

 На примере Палеха, Мстёры и Холуя мы тоже можем рассмотреть влияние историзма на декоративно прикладное искусство. Классификация мстёрской иконописной продукции, составленная И.А. Голышевым, представляет собой иконы разных размеров (полномерные, маломерки, десятерики, девятерики). По элементам стиля, деталям оформления, технике(живописные, цветные, чеканые, подризные), по характеру изображения (людница, трерядница)

 В Палехе наиболее удержался вид письма под старину, Холуй производит преимущественно дешёвые и даже грубые виды иконописи, а Мстёра работает во всех манерах.

 Цветные мстёрские иконы насыщены приёмами строгановской школы живописи, колористическое богатство также является их отличительной чертой.

 Одной из основных областей деятельности мстёрцев многие исследователи в изучении деятельности мстёрцев полагали, что именно в «подстаринных иконах» иконописцы имели «преимущество» перед мастерами Палеха.

 Стилизация-это иконографическое повторение какого-либо старого образа, выполненное в соответствии с одним из древних стилей. Стилизация специально не подстаривалась.
 
Золото в холуйском творчестве применялось там, где оно оправдано: купола церквей, парчовые одежды, и т.д. Холуйские шкатулки тоже были сувенирной продукцией, но в отличие от золочёных шкатулок, они были покрыты росписью с жанровыми сценами, как и мстёрские. 

 Палех-небольшое село, расположенное в сердце Центральной России. Первая профессиональная иконописная мастерская была организована там в 1830 Львом Михайловичем Софоновым.

Палехское искусство возникло и развивается благодаря древнейшей традиции русского искусства, в связи с древнерусской живописью. Однако, оно, как всё средневековое искусство Европы, было проникнуто в значительной мере христианской религией. Эта традиция воспринималась палешанами в иконописной форме, через иконописные ремесла.

 Палехская иконопись отличалась хранением отблесков древнерусской художественной культуры, её великих школ живописи: новгородской, строгановской, ярославской, московской.

Это был один стиль с определённой манерой линейного рисунка с росписью (внутренний рисунок) и живописи с применением пробелов, в одежде и отливок в лицах, роспись золотом. Именно к 19 веку палехские мастера стали обращаться к византийским традициям. Крупные листья и пальметты, замкнутые спиралевидными побегами, напоминают узоры XV-XVIII вв. В сплошных окладах «византийский» узор располагался лишь на раме, выделяя «оклад» в средневековом значении как обкладку иконной рамы «Святой Николай Чудотворец.                               
Всем иконным окладам русского стиля XIX в. свойственна тектоническая соподчинённость деталей, декоративный акцент-сначала на раме, затем на венце. Фон (или средник) во всех случаях оставался нейтральным, блеск металла на нём приглушался полосками гравировки или механической гильошировки («Богоматерь Казанская»). Внешние заимствования помогли создать оригинальный облик иконного оклада. Он отличался целостностью художественного оформления и самостоятельного декора.

 Академический стиль иконописи вызывал множество споров, как в среде иконописцев, так и в среде исследователей иконописи. Сторонники византийского стиля строго следовали канону, обвиняя последователей академического стиля в недостатке духовности, в отходе от традиций иконописания. Проблема заключалась в том, что чёткого определения духовности не существует, всё, что связано с эти понятием, субъективно, что подтверждает  чудотворный образ Казанской иконы Божией матери написанный в академическом стиле. Согласно преданию, именно он спас Санкт-Петербург в годы войны, поэтому говорить, данный образ менее духовен, чем аналогичная икона в византийском стиле будет не корректно.

  История взаимодействия стиля модерн и иконописания начинается в конце XIX в. В 1910-е происходит пик иконописи русского модерна. Модерн проникает в иконопись благодаря известным мастерам и художникам того времени: В. Васнецову и М. Нестерову, в частности, с Кирилловской церкви в Абрамцево и с росписей Киевского и Владимирского собора. Данные художники ставили целью улучшение современного иконописания и создания нового рационального стиля в иконе.

 Проникновение стиля модерн в икону часто происходило через орнамент и декоративные элементы.

   Необходимо упомнянуть художественный центр Абрамцево, где находилась построенная в 1881-1882 церковь Спаса Нерукотворного по проекту В.М. Васнецова арх. П. Самариным. В оформлении внутреннего убранства храма участвовали И. Репин, Н.Неврев, М. Врубель, М. Антокольский и др. Создание и реализация идеи строительства православного храма - объединяющее начало творческого потенциала выдающихся художников, результатом которого стало отделение национально-романтического направления русского модерна. В храме находится художественный иконостас- одно из наиболее оригинальных и новых для русского церковного искусства произведений, куда вошли иконы «Богоматерь» В. Васнецова, «Благовещение» В. Поленова, «Спас Нерукотворный» И.Репина и др.Задача модерна заключалась в создании декора как неотъемлемой части иконного образа. Первая стадия модерна отличалась национальным своеобразием. Она получила название неорусского стиля. Его первая волна связана с деятельностью абрамцевского кружка художников. Сказочный, эпическо-былинный мир проник в первую очередь в  формообразующие структуры и сюжеты. В орнаментальном творчестве он во многом был схож с направлением модерна, ориентированным на природные образцы. Вторая и более серьёзная волна русского модерна захватила многие ювелирные мастерские Санкт-Петербурга и Москвы и позволила создать многие шедевры в оформлении и убранстве русской иконы.
 В итоге можно сказать, что по мастерству исполнения и по ширине охвата такое явление как «модерн в иконописи» было достаточно ярким. Иконописцы любого стиля выработали свой собственный стиль, который включал в себя византийские и древнерусские традиции, был эклектичен, включал мотивы народного и элементы католического искусства; академические приёмы классического рисования и построения композиций. В его канву входили изобразительные нововведения модерна и западные тенденции в переработанном виде под названием «русский национальный тип». Набор разновременных мотивов и приёмов определял характер церковной живописи данного периода.

  На примере продукции фирмы П.И. Оловяшникова можно уяснить, что идеи символизма и религиозного искусства абрамцевского и талашкинского кружков отражались не только в области церковной живописи, но и в декоративно прикладном искусстве. Усвоив уроки новых концепций и обнаруживая понимание роли христианского символа в современном ему мире, главный художник фирмы С.И. Вашков интересно сближал копии и стилизации древних икон с окладами и рамами в стиле модерн.

 К наиболее оригинальным изделиям фирмы относятся иконы в окладах, рамках, киотах и складнях, в которых художник переосмыслял драгоценный убор древнерусской иконы.
 «Я в продолжении десяти лет труда не считал необходимым рабски копировать древние образцы искусства, повторять то, что уже давно высказано и пережито. Формы пластического искусства, как и литературные формы, должны развиваться и изменяться, пополняясь всё новыми видами, но не теряя своей типичности. Язык, не изменяющийся  под влиянием новых форм, становится мёртвым. То же самое происходит и искусством»

 Художник широко использовал почти все традиционные для Руси техники-скань, филигрань, чеканку, резьбу по дереву, литьё, финифть и др.

  Модерн не отказался полностью от ретроспекции, сближавшей его с историзмом XIX столетия. Особенно выразительно в его обработке прозвучал неоклассицизм, широко отразившийся в орнаментации иконных окладов. В одновременном соседстве особенно видна разница между пышными эмалевыми уборами и строгими, простыми окладами, превосходящими скромностью образцы ампира.

 Шкатулка относится к предметам декоративного искусства деревянной пластики. Понятие «деревянная пластика» сложилось в XIX в., когда в России стали придавать значение художественной ценности резным из дерева предметам литургической практики. Происхождение слова «пластика» от греч.plastike («лепка») не исключает обозначение этим словом резных из дерева предметов, подобно тому как ненадёжна этимология слова «ваяние» от «вить», т.е. наращивать, лепить из глины. Смысл термина «ваяние» подтверждается и производным: изваяние-статуя, большая, монументальная скульптура.

 В.Г. Власов разделял трёхмерные произведения изобразительного искусства по способам формообразования на два типа: формосложение и формовычитывание, между тем отмечает, что переходное положение между искусством пластики (формосложение) и скульптуры (формовычитывание) занимает резьба по камню, дереву, гипсу.

 Культовая пластика из дерева почти на всём протяжении её существования была полихромной и окрашенной в один цвет, поэтому чаще всего эту многочисленную группу памятников изобразительного искусства обозначают как «полихромная пластика». Культовая полихромная пластика включает в себя помимо объёмной скульптуры из дерева резные иконы, кресты, резьбу иконостасов православных храмов и западноевропейских алтарей, а также другие предметы религиозного культа и церковного обихода.

 Содержанием лицевых изображений в полихромной пластике, как правило, является религиозное учение или первобытные верования, эпос и легенды; мотивами декора-орнамент, традиционный для времени и региона, принадлежностью которых является рассматриваемое произведение.

 Произведения полихромной пластики в большинстве случаев анонимные. Деревянная скульптура в русле «больших» стилей создавалась в строгом соответствии с канонами.

 На основании этого материала можно сделать вывод, что шкатулка является полихромной деревянной пластикой формосложения

 Шкатулка конца XIX века. Основа:дерево. Покрыта левкасом, полиментом, сусальным золотом и цветными лаками сверху. Длина:4,9 см, ширина:17см
Орнамент на шкатулке растительный, что напоминает палехские иконы XIX века. Их поля были покрыты похожим орнаментом и цвет лаков был похож на цвет лаков на шкатулке. 
 Производство:Россия

 Аналоги шкатулки-иконы модерна, течения сформировавшегося в конце XIX века. Главной задачей для иконописцев было-создать декор как неотъемлемую часть иконного образа.  Также аналогами можно считать сканные шкатулки.
 Шкатулки украшены орнаментом, расписаны миниатюрными изображениями, покрыты лаком и отполированы до зеркального блеска,  полыхают многоцветным, сильным и ярким красочным сиянием. Тончайшая роспись золотом, как бы сотканный из золотых нитей прозрачный покров, наброшенный на изображения, создаёт впечатление филигранных ювелирных изделий. Эти изделия называются палехскими росписями по лаку или просто:лаками.
 Многие музейные коллекции в наше время хранят изящные чёрно-лаковые и цветные коробочки с тончайшим узором, выполненные С.В. Монашевым. Этим художником разработан своеобразный способ декорирования изделий, напоминающих по образному звучанию «сканые» изделия старого Федоскина. Применение фольги позволило мастеру строить узор, напоминающий «скань», на сложных по пластике формах. В работах 1980-х С.В. Монашев приближается к декоративному эффекту старой «скани»

1.1  Стилевое описание шкатулки
Предмет исследования:  шкатулка XIX века. Основой её является берёза. Эта порода древесины была широкого потребления, т.к. её было легко обрабатывать. Грунт клеемеловой, шкатулка позолочена и покрыта цветными лаками. Орнамент на шкатулке византийский. Внутри крышки наклеена открытка. На тыльнике с внешней стороны папиросная бумага.
1.2 Аналоги
Аналоги шкатулки-иконы модерна, течения сформировавшегося в конце XIX века(«Иоанн Богослов в молчании», «Богоматерь казанская», «Явление Богоматери преподобному Сергею Радонежскому») В последней иконе библейский сюжет обрамляет христианский орнамент с цветными лаками и золотом, как и «Воскресение-сошествие во ад, с двунадесятыми праздниками». Главной задачей для иконописцев было-создать декор как неотъемлемую часть иконного образа. На полях икон присутствует похожий орнамент, как на шкатулке Также аналогами можно считать сканные шкатулки эпохи историзма. 

 Золото в большом количестве было в храмах и царских палатах. На Руси было распространено золотое и серебряное шитьё. Для вышивки по бархату и шёлку использовалось пряденое или волоченное золото. Металлическую нить накладывали на ткань и прикрепляли её поперёк стежками тончайшего шёлка. Так украшали одежду священников, бояр и царей.
Золотое шитьё по малиновому бархату является аналогом, так как на ткани представлен симметричный орнамент с осевым построением.

 Помимо золотого шитья на Руси были популярны узоры из перегородчатой эмали. Контур рисунка процарапывали на тонкой металлической пластинке, затем напаивали на него перегородки волосяной толщины. После этого поверхность много раз покрывали эмалью и обжигали в печи и шлифовали. Изделия изготавливали долго и продавали за очень большую цену. Ярким примером является оклад иконы музея Фаберже. Этот окладом тоже является аналогом, поскольку на нём тёмный фон, чеканка и цвета одного тона, как и на шкатулке. Оклад эпохи модерна.
 Палитра эмали дополнялась десятками других цветов к синему, красному, белому и бирюзовому.

 Аналоги также можно найти среди предметов личного обихода. Шкатулка является одним из них. Изготавливались эти предметы в  московской мастерской Ф.И. Рюкерта. Рюкерт был немцем по происхождению, его фирма делала продукцию для Фаберже. Он славился изделиями в русском стиле. Русский стиль называют национальным романтизмом. Этот стиль очень сильно проявлялся в формах ширпотребных вещей(ковшах, черпаках, плошках, самоварах, чашках и др.) Один из таких предметов (ковш) тоже является аналогом, так как фон закрашен тёмно синей эмалью, как фон крышки шкатулки.

 Аналогом также является трёхстворчатый долгоруковский складень. На нём изображены Богоматерь «Утоли мои печали», св. великомученица Варвара, св. князь Владимир. Сам складень-подарок Александровской общины сестёр милосердия московскому генерал-губернатору князю В.А. Долгорукому. Является аналогом потому, что на нём христианский орнамент и чистые цвета. Производство фирмы П. Овчинникова, Москва, 1889. Возрождение эмалевого дела в России XIX столетия традиционно связывают с именем П.А. Овчинникова.
 Возвращаясь к ширпотребу Ф. Рюкерта, можно рассмотреть сувенирную шкатулку, которая тоже является аналогом. На крышке изображён памятник императору Александру II в Киеве. Фантазийные формы напоминают геометризированные абстрактные узоры или стилизованные мотивы произведений И. Билибина абрамцевских и талашкинских мастеров.

 Многие произведения Ф.И. Рюкерта украшают вставки живописной эмали. Матовая поверхность делает похожей вставку на акварельную миниатюру.

 Шкатулка Рюкерта имеет вставку с изображением памятника, что делает её схожей со шкатулкой конца XIX в, где на внутренней стороне крышки тоже вставлено изображение (открытка с видом города).
 Возвращаясь к фирме П. Овчинникова, можно рассмотреть чарку, которая является тоже одним из аналогов, поскольку на ней растительный симметричный орнамент, как и на шкатулке. Москва, конец XIX века

 Среди экспонатов Эрмитажа тоже можно найти аналог к шкатулке. Таким аналогом является подарочное блюдо в стиле Ренессанс. Овальное блюдо включает тринадцать пластин из горного хрусталя с выгравированным лиственным орнаментом; в центре выгравирован герб Санкт-Петербурга. Края блюда прочеканены стилизованными лиственными завитками, украшенными красной, зелёной, голубой эмалью и бриллиантами. Петербургское дворянство преподнесло это блюдо по случаю коронации Николая II 14 мая 1896. Горный хрусталь, серебро, алмазы, эмаль, золото.
 Аналогом является потому, что тоже имеет роспись однотонными цветами по золоту. Государственный Эрмитаж, Санкт-Петербург

        Список литературы

1. «Основы художественного ремесла. Под редакцией В.А. Барадулина
2. Колесова О.А.  Палех. Путеводитель

3. В. Котов, А. Исаева «Искусства Палеха»

4. В.В. Дергачев. «Иконописная мастерская Н.М. Софонова. Палех»

5. Каталог собрания икон. Том III. Иконы XIX-начала XX
6. Г.А. Преображенская «Резное дерево в храме»

7. И.А. Страхова «Модерн в русской иконописи XIX-нач. XX вв.»

8. Д.М. Чавушьян «Московская скань конца XVIII-начала XX века»

9. М.В. Басова «Древнерусская традиция во мстёрской иконописи конца XIX-начала XX в.»

10.  Л.Я. Супрун «Лаковая миниатюра»

11.  Геза фон Габсбург, Марина Лопато «Фаберже: придворный ювелир»

12.  Культурно-исторический фонд «Связь времён». Музей Фаберже в Санкт-Петербурге

13. Наталия Соломадина «Что придумал Фаберже»

14. История России. Карл Фаберже и русские ювелиры

                           Заключение                       

Целью дипломной работы было подробное изучение реставрационной документации и более глубокое изучение методов консервации и реставрации деревянной пластики. В процессе работы были изучены приёмы обработки и орнаментирование предметов 19 века и иконописной школы Палеха, Мстёры и Холуя. Также была выполнена самостоятельная работа по изготовлению копии крышки шкатулки, выполненной в технике автора: нанесение грунта, его обработка, чеканка по левкасу, золочение на полимент, роспись цветными лаками.  
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