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ЭМОЦИОНАЛЬНО-ЭСТЕТИЧЕСКОЕ ВОЗДЕЙСТВИЕ МОНОХРОМНОЙ ЖИВОПИСИ
Начало века в изобразительном искусстве характеризуется наличием  напряженных споров  между различными художественными течениями, которые приводят к, казалось бы, неизбежной и даже свершившейся «гибели» искусства. В основе такого суждения лежало нравственно-эстетическое неприятие сложившегося положения, ибо в обществе, сотрясаемом социальными и  политическими катаклизмами  не может разворачиваться тот творческий процесс, к которому был привычен зритель. Развитие творческих исканий и направлений связано с кризисом отношений культуры и власти. Тем самым объясняется один из самых парадоксальных аспектов положения искусства ХХ века: в то время как одни художники предрекают «гибель» искусства, другие же решительно настроены на создание новых эстетических исканий.

Хотя монохромная живопись не существовала как отдельно взятое направление, некоторые художники придерживались исключительно её. Монохромная картина была важным компонентом авангардного изобразительного искусства. Начиная  геометрическими композициями супрематизма и заканчивая эмоциональными работами экспрессионизма, монохромная живопись закрепилась как прочный язык в современном искусстве. 

Монохромная живопись в изобразительном искусстве – это одно из уникальных явлений, в котором сочетаются художественный аскетизм с целой системой образов, символов философской мысли. В монохромной живописи ХХ присутствовала чувствительность, которая порождала новые формы восприятия реальности. Это искусство, отмеченное универсальным тяготением к образности, которая гармонически связывает человека с его миром, пыталось достигнуть желаемой цели – гармонии и равновесия. 

Хотя монохромная живопись не существовала как отдельно взятое направление, некоторые художники придерживались исключительно её. Монохромная картина была важным компонентом авангардного изобразительного искусства. Начиная  геометрическими композициями супрематизма и заканчивая эмоциональными работами экспрессионизма, монохромная живопись закрепилась как прочный язык в современном искусстве. 

Рассматривая в искусстве ХХ век, то, как принято считать, монохромная живопись, берет свое начало в Москве с супрематической композиции «белое на белом» (1918г.)  Казимира Малевича. Это был вариант или продолжение его знаменитого «черного супрематического квадрата» (1913г.), которым художник обозначил пропасть между старым искусством и новым, между жизнью и смертью, между человеком и тенью, сведённого, по словам Малевича, все в нуль. Далее в период расцвета русского авангарда в 1921 советский художник – конструктивист Александр Родченко представит на выставке «5х5=25» в Москве триптих монохромных работ «Гладкий цвет» - три ровно закрытых цветом холста – синий, желтый  и красный. Сам Родченко говорит о типичности и незамысловатости монохромии. Эти два подхода сформулировали почти парадоксальную динамику: монохромный холст можно прочитать как плоскую поверхность, которая не представляет ничего, кроме себя, и, следовательно, является окончанием иллюзионизма в живописи (Родченко), или же он является описанием бесконечного пространства, представляющего новое начало в изобразительном искусстве (Малевич).

В 20 – 30-х годах ощущается кризис традиционных ценностей искусства, и многие художники превращают изобразительную деятельность в исследовательскую и это не обошло и монохромию. Проблемы, привлекавшие художников, были связанны не с движением, а с плотностью или глубиной пространства. Во главу угла ставиться изучение качеств поверхности (texture) различных материалов. Таким образом, возникает определённый процесс внутри неподвижного изображения, который становиться скорее психологическим, чем абстрактно – математическим процессом, чисто хроматической пространственности холста.

В конце 50-х - 60-х годах ХХ века в международном масштабе выявились тенденции, направленные на создание нового метода формирования художественных образов. Художники используют традиции изобразительного искусства Дальнего Востока. Черпают тонкую каллиграфию – знаков традиционно поэтического содержания, где черное пятно знака «подсознания», всегда доминирует над белым фоном, блокируя бесконечные возможности его открытой пространственности. 

В 1960 году в Германии выставка «Монохромная живопись» имела историческое значение для данного направления. Она наглядно продемонстрировала в совокупности международных тенденций, которым до того времени не уделялось достаточно внимания. Новая волна света и движения увлекла за собой наиболее прогрессивных художников, отмеченных универсальным тяготением к образности, которая гармонически связывает человека с его миром. Цели, которые преследовал каждый из них, не носили изолированного характера, но были выражением общего устремления многих художников в различных частях Европы и Америки, стремились  преодолеть эмоциональную и общественную сумятицу последних десятилетий и построить новый, основанный на созерцательности порядок, после смертоносных бурь первой половины ХХ века. Закономерным выражением и укрощением должно было служить искусство того времени и желанная цель – новый порядок, основанный на равновесии и гармонии [3.с.94].

 Ханна Вайтермайер, писала в каталоге цюрихской выставки «Зеро» 1979 года: «Тогда, 1959 году, ещё никто не мог точно определить общий импульс, и все же утвердилось уверенность в том, что новая волна света и движения уже увлекла за собой наиболее прогрессивных художников по всей Европе». К 1960 году стало ясно, что цели, которые преследовал каждый отдельный художник, не носили изолированного характера, но были выражением общего устремления. 

Реакция публики на выставки монохромной живописи была преимущественно отрицательной. Художникам, выставившим свои работы, ставились в вину малозначительность и поверхностность. В своих статьях художник Арнульф Райнер формулировал это так: «Гром и пафос искусства Action Painting, которое мы оставили позади, вызвали к жизни тишину, скрытость, уравновешенность». Наряду с вертикально-горизонтальной структурой монохромия предстала как возвышенный путь к успокоению.

Изучая вопрос монохроматической живописи, важно рассмотреть творчество новаторов, которые опирались на прежние художественные достижения и сумели их перешагнуть, по – этому мы взяли таких художников как Лючио Фонтана, Ив Клейн, Пьеро Манцони, Марк Ротко, Жорж Матье и Роберт Раушенберг. Далее мы расскажем о особенностях использования монохромной живописи вышеперечисленных художников.  

Итак, отличительной чертой работ Лючио Фонтана были прорези                         на монохромных  полотнах.  Художник  не  хотел  разрушить  картину,           но  хотел вывести ее за пределы тесного, как ему казалось,  двухмерного пространства. Таким образом, мы имеем дело с символическим унижением живописи с её двусмысленным делением пространства на наружное и внутреннее, находящееся по ту и по эту сторону картины.
В монохромных картинах Ива Клейна и прежде всего в группе произведений, обозначаемых как «monochrome bleu» (монохромный синий), идея заключается в сведение к элементарному, к крайней точке. По мнению Джулио Карло Аргана, зритель оказывается перед равномерно – синей поверхностью лишённой каких-либо модификаций, кото​рая не обнаруживает никакой иной информационной ценности, даже если он начнёт изучать грубую структуру поверхностного слоя краски . Клейн хотел сформулировать единственное и в этом смысле последнее состояние картины, извлечённое из бесконеч​ной полноты мира явлений и обособленное от него. Настроенная на единственный тон и тож​дественная ему картина, с одной стороны, и действи​тельность, с другой, ныне непосредственно встречают​ся друг с другом. 

Следующий художник Пьеро Манцони ключевым понятием ставит слово «ахромный»: под ним подразумевалось стремление к искусству, которое больше не ограничивалось подражанием и иллюзионистской изобразительностью. «Ахромы» Манцони по-своему осуществляют «выход из картины», где почвой для подлинно творческих перемен должна была стать, по убеждению художника, сама действительность. 

В живописи Марка Ротко исчезает всякий след фигуративности, знак поглощается спокойным пластом скудных по цвету красок, лишенных какого-либо блеска и едва наделённых различной тональностью.  Обращение к чистому цвету — это было открытием, вызовом — и реакцией на страшный военный опыт .

Жорж Матье в своих полотнах, сумел освободить свою раннюю импульсивную манеру от показной выразительности каллиграфии, которую он довел до такого совершенства, что порой ему удавалось соединить с ней декоративную красоту, которой отмечены его. большие пластические произведения. Нередко художник накладывает свои «письмена» с помощью чистой краски, взятой прямо из тюбика, но также использует щетку, кисть или руку, чтобы покрыть более широкие поверхности. Характерными особенностями его живописи являются «отсутствие преднамеренности форм и жестов и приоритет скорости исполнения».
В традиции монохроматической живописи Роберт Раушенберг создал серию монохромных работ. В «Белых Картинах» цель состояла в том, чтобы уменьшить живопись до своего самого существенного характера, и впоследствии привести к возможности чистого опыта. «Черные Картины» как были выполнены на многократных группах и были единственными «цветными» работами. Здесь Раушенберг включил части газеты в живопись, работающую бумагу в краску так, чтобы иногда газета могла быть замечена, и в других местах. Далее Раушенберг переместился от монохроматических картин «Белой Живописи»  и «Черного ряда Живописи», к «Красному ряду Живописи». Эти картины были созданы с разнообразными видами применений красной краски, и с добавлением материалов, такими как гвозди, газетная бумага, так же на холсте создавались сложные поверхности. [1. С.652-739] 
Во  второй половине ХХ века всё так же невозможно проследить монохромную живопись как отдельно взятое направление, несмотря на это изобразительные приемы монохромии прослеживаются в творчестве отдельных западных художников. Среди отечественных художников можно назвать таких авторов как Владимир Вейсберг , Валерий Кошляков  и др.
Эстетические эксперименты и, непрекращавшиеся пути воздействия художников на жизнь общества в монохромной гамме, получили большое количество  концепций. Один из путей проходит через изучение оптико – психологических особенностей восприятия цвета и формы. Основной точкой является импрессионизм, далее идут кубизм, конструктивизм, исследования «Баухауза» в области видения, и, наконец дело доходит до визуально – кинетических опытов и американского оп – арта. Таким образом, ХХ век формировал новый взгляд на возможности живописи. Художники экспериментировали с взаимодействием  цвета, фактур, форматами холстов, светом и тенями, придумывая новые методы формирования художественных образов. По нашему мнению, привлечение зарубежного опыта в сферу модернизации художественного образования представляется целесообразным и своевременным, поскольку это может стать побудительной причиной в осознании специфики собственных путей развития.
Все возникает из необходимости и представляет ценность для своего времени. Смена материальных условий жизни откладывает свои отпечаток на психическое поведение человека. Система, на которой покоится искусство с тех пор, как оно  возникло, уходит. Ей на смену постепенно приходит система, противоположная ей во всех своих проявлениях и по самой своей сути.
Человек находится в мире, который существует и выражает себя независимо от его представлений и не может быть изменен. Поэтому нужно искусство, несущее свое значение в самом себе, независимо от того представления об искусстве, какое каждый может создать для себя. Для людей, живущих под знаком материализма, возврат к известным формам и бесконечное воспроизведение одного и того же опыта потеряли всякое значение. Минуя в своем развитии фазу деформации известных форм, художники постепенно пришли к абстрактному искусству. Но и это положение вещей уже более не отвечает потребностям современных людей. 

Итак, рассматривая произведение искусства наряду с сюжетом и формальным решением картины, мы в первую очередь отмечаем визуальную целостность работы. Первое на что обращает внимание зритель в картине это цвет. В монохромной живописи роль цвета в зрительном восприятии очень велика, так как зрительные ощущения, представление и психологическое воздействие составляют единое впечатление от картины. В результате воздействия на зрителя цветом, мы можем получить не только зрительные, но и эмоционально – ассоциативные образы. Монохромия дает особое звучание одному цвету, по средствам которого эмоциональная функция колорита картины производит более точное воздействие, связанное психологическим опытом человека. Так же стоит отметить, что главным средством художника является форма, ему нет необходимости в широкой палитре — ведь цвет достаточно часто вступает в конфликт с формой и может даже разрушить ее. Живописные качества монохромии очень разнообразны, так как из огромного количества близких по цвету нюансов и оттенков возникает нежнейший, роскошный колорит. Монохромная картина по колориту всегда целостна, что отвечает одному из главных принципов композиции. То есть монохромия дает возможность сосредоточить внимание зрителя на какой-либо одной мысли, эмоции, чувстве, ассоциации [2].
Исходя из этого, можно сделать вывод, что по средствам выразительности монохромная живопись не уступает полихромии. Художественный аскетизм, то есть подавление внешнего и сведение всей палитры красок  к нюансам только одного цвета, проявляет свою подлинную эстетическую функцию лишь на основании высоко уточненного чувства цвета, с его тонкими оттенками. 
На сегодняшний момент актуальность темы монохромной живописи  заключается в том, что интерес существует и сегодня в современном искусстве. Об этом можно судить по произведениям, опубликованным в различных журналах, каталогах выставок и на интернет-сайтах. Монохромные живописные произведения  представляются на современных художественных выставках и становятся объектом анализа современных искусствоведов. 
«Привлекательность» монохромной живописи
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