Mykolo Žilinsko dailės galerijos audiogidas
Mykolo Žilinsko dailės galerija – vienas iš Nacionalinio Mikalojaus Konstantino Čiurlionio dailės muziejaus padalinių. Ši užsienio dailės rinkiniams skirta galerija Kaune buvo pastatyta 1989 metais ir pavadinta Žilinsko vardu, pagerbiant žymų lietuvių kolekcininką, mecenatą, buvusį Ministrų kabineto kanclerį ir labai sumanų verslininką. 1940 metais, Lietuvą okupavus sovietams, jis buvo priverstas emigruoti į vakarus. Gimtajam miestui Kaunui Mykolas Žilinskas padovanojo net 1685 kūrinius iš savo XVI–XX amžiaus Europos meno kolekcijos, surinktos gyvenant Vakarų Berlyne. 
Mykolo Žilinsko dailės galerijoje eksponuojami vertingiausi Žilinsko dovanoto rinkinio kūriniai ir muziejaus nuo 1921-ųjų metų kaupti Tolimųjų rytų, Senovės Egipto, Antikos, Europos meno turtai, kurie atkeliavo daugiausiai iš Lietuvos didikų dvarų kolekcijų, buvo įsigyti iš užsienio šalių parodų arba surinkti aistringų keliautojų ir kolekcininkų.
Ekskursijai atrinkta 90 vertingiausių ir įdomiausių kūrinių, supažindinančių su taikomosios dailės istorija, Senovės Egipto ir Antikos menu, XVI–XVIII amžių vaizduojamosios užsienio dailės lobynu. 

Taikomosios dailės ekspozicija yra sukomplektuota iš Nacionalinio Mikalojaus Konstantino Čiurlionio dailės muziejaus rinkinių. Iki XIX amžiaus II-osios pusės itin meniški dirbiniai buvo gaminami tik didžiųjų Europos valstybių monarchų ir aristokratų dvarams. Viduriniojo luomo poreikius tenkino amatininkai. Ekspozicija supažindina su porceliano gamybos istorija, jo raida Europoje, garsių Meiseno, Sevro, Rusijos ir kitų šalių porceliano manufaktūrų dirbiniais, su įvairiais meno stiliais, stiklo ir metalo gaminiais, baldais ir kitais meno kūriniais. 
Senovės pasaulio dailės ekspozicija visuomenei pristato neįkainojamą muziejaus lobyno dalį – Mesopotamijos, Babilono, Senovės Egipto, Senovės Graikijos ir Romos civilizacijų senienas. Didžiąją jų dalį sudaro Senovės Egipto kultūros paminklai, datuojami nuo XIII iki I amžiaus prieš Kristų. Juos surinko kolekcininkas Aleksandras Račkus, egiptologė Marija Rudzinskaitė-Arcimavičienė, kolekcininkas ir archeologas grafas Mykolas Tiškevičius. Šį rinkinį savo dovanomis yra praturtinę ir Sankt Peterburgo Valstybinio Ermitažo, Maskvos Valstybinio Rytų meno muziejai bei kolekcininkas Viktoras Oranskis.
Ekspozicijoje „XVI–XVIII amžių vaizduojamosios dailės lobynas“ lankytojai susipažįsta su italų, prancūzų, flamandų ir olandų dailininkų kūriniais. Dauguma jų į muziejų pateko iš senųjų dailės kolekcijų, kurios puošė kunigaikščių Oginskių, grafų Tiškevičių, baronų von der Roppų ir kitų garsių Lietuvos giminių dvarus. Jas svariai papildo kolekcininko ir meno mecenato Mykolo Žilinsko dovanoti kūriniai. 
(1) Arbatos servizas
Porcelianas – tobuliausia keramikos rūšis. Kinijoje jis buvo žinomas jau VI amžiuje, Japonijoje pradėtas gaminti apie 1500 metus. Pirmąsias žinias apie porcelianą dar XIII amžiuje į Europą atvežė keliautojas Markas Polas. Nedaugelis jomis tikėjo. Viduramžiais į Europą patekę Rytų porceliano dirbiniai buvo labai vertinami ir branginami. Ilgą laiką Europoje stengtasi atspėti porceliano gamybos paslaptis. 1708 metais vokiečių alchemikas Johanas Frydrichas Biotgeris (Johann Friedrich Böttger) išrado kietąjį porcelianą.

Pirmojo europietiško porceliano išradėjas tarnavo pas Prūsijos karalių Fridrichą I, vėliau juo susidomėjo Lenkijos karalius ir Lietuvos didysis kunigaikštis, Saksonijos kunigaikštis Augustas II, kuris alchemiką įkalino savo pilyje, reikalaudamas atskleisti „aukso paslaptį“. 1710-aisiais europietiškas porcelianas buvo pradėtas gaminti Meiseno mieste buvusioje  Albrechtsburgo pilyje. Čia buvo įsikūrusi Karališkoji Saksonijos kunigaikščio manufaktūra. Johanas Frydrichas Biotgeris manufaktūrai vadovavo iki pat mirties. Manufaktūros istorijoje 1710–1719 metai vadinami Biotgerio periodu. 

Cukrinė yra ekspozicijoje rodomo reto garsiausios Europoje Meiseno manufaktūros servizo dalis. Tai – Johano Frydricho Biotgerio raudonos akmens masės indai. Kruopščiai poliruoti, raižyti porceliano dirbiniai primena kinų ir japonų porcelianą, atkartoja to meto metalinių indų formas. 

(2) Ąsotis-vaza „Vandens alegorija“

Meiseno manufaktūros klestėjimo laikotarpis vadinamas „skulptūriniu periodu“. Jis yra  susijęs su talentingo XVIII amžiaus skulptoriaus Johanno Joachimo Kendlerio (Johann Joachim Kändler) veikla. Derindamas rokoko meninius principus su puikiomis porceliano plastinėmis savybėmis, Kendleris sukūrė išraiškingą mažosios plastikos žanrą, išgarsinusį Meiseną visoje Europoje. 

Dekoratyvinė vaza-ąsotis „Vandens alegorija“ yra vienas iš Kendlerio sukurtų keturių ąsočių su simbolinėmis žemės, vandens, oro ir ugnies stichijomis. Kartu su juo eksponuojamos ir pagal Johano Joachimo Kendlerio modelius sukurtos papūgų skulptūrėlės, pakartotos XIX amžiuje. 

(3) „Jekaterinos II apoteozė“

1752 metais Berlyne buvo įkurta Karališkoji porceliano manufaktūra. Ji garsėjo reprezentacinių servizų ir dekoratyvinių vazų, skirtų karaliaus rūmams ir didikų dvarams, gamyba. Eksponuojama desertinio servizo dalis yra dekoratyvinė daugiafigūrė kompozicija, kurią 1769 metais Prūsijos karalius Frydrichas II padovanojo Jekaterinai II politinės ir gynybinės abipusės sutarties pasirašymo proga. Kompozicijoje yra aukštinami Jekaterinos II darbai ir asmuo. Didingame soste sėdinčią monarchę simboliškai supa graikų ir romėnų dievai, šalia sosto – Rusijos didikų ir Turkijos karo belaisvių grupės bei įvairių Rusijos imperijos tautų atstovų figūros. Kompozicijos autoriai – broliai Frydrichas Elijas ir Vilhelmas Christijanas Mejeriai (Meyer). Eksponuojama kompozicija yra originalo, sukurto 1770–1772 metais, vėlesnis pakartojimas. 
(4) Vėduoklė

Rytuose Vėduoklės žinomos nuo gilios senovės. Jos buvo populiarios ir Antikos laikais, tačiau Europoje įprastu moterišku aksesuaru tapo tik XVI amžiuje ir išliko itin populiarios iki XVIII amžiaus vidurio. XVIII amžiuje buvo sakoma, kad pagal moters elgesį su vėduokle, galima pasakyti, kuriam luomui dama priklauso. Tuo metu Prancūzijoje buvo gaminamos nuostabios ant šilko, pergamento ar odos tapytos vėduoklės, puoštos dramblio kaulu, vėžlio kiautu, perlamutru, inkrustuotos auksu ir sidabru. Vėduoklės aukštuomenės rūmuose buvo naudojamos keliais tikslais. Pirmiausia, be abejo, tai buvo moters aprangos aksesuaras, naudotas atsivėdinti. Kartu tai buvo ir priemonė flirtuoti. Jų dėka, neištarus nė žodžio, buvo galima paskirti pasimatymą arba atstumti įkyrų gerbėją. 

Ši XVIII amžiuje sukurta vėduoklė buvo labai vertinama, vėliau ji buvo įrėminta ir tapo barono Leo von der Roppo Pakruojo dvaro interjero puošybos dalimi. 

(5) Dėklas lornetui

XIX amžiaus I pusės vąšeliu nertas dėklas lornetui dekoruotas augalinėmis gėlių puokštėmis, būdingomis šiam laikotarpiui. Jo viršų ir apačią įrėmina geometrinis ornamentas. Biseris – tai smulkūs, blizgantys karoliukai su skylutėmis, dažniausiai daromi iš bespalvio arba spalvoto stiklo. Iš jo gaminta bižuterija, puošti drabužiai, krepšeliai, piniginės, įdėklai. Biseris buvo pradėtas gaminti dar Senovės Egipte. Ypač aukštą meninį lygį jo meistrai buvo pasiekę Bizantijoje. Europoje biserio darbai paplito renesanso laikotarpiu ir yra madingi iki šiol. 

(6) Kamėja

Kamėja – mėgiama moterų garderobo detalė. Tai papuošalas iš brangakmenių arba  pusbrangių, paprastų akmenų, kriauklių su išraižytu iškiliu vaizdu. Kamėjos buvo pradėtos gaminti Rytuose, vėliau paplito ir Europoje, čia jos ypač suklestėjo XV amžiuje. Būtent šiuo laikotarpiu Prancūzijoje, Vokietijoje ir Flandrijoje pradėtos gaminti kamėjos iš kriauklių. Iki šių dienų jų gamyba nėra mechanizuota. Kiekviena kamėja unikali, dviejų vienodų nėra. Jos – tikri mažyčiai šedevrai. Iš įvairių spalvų kriauklių sluoksnių galima išgauti gražių spalvinių kontrastų. Kuo kontrastas didesnis, tuo kamėja vertingesnė. 

Ši iš kriauklės pagaminta kamėja yra įrėminta į siaurą balto metalo rėmelį. Dailininkas meistriškai pasinaudojo dviem kriauklės sluoksniais: rausvu – moters veidui sukurti ir baltu – pagrindui padaryti. 
(7) Etjenas Morisas Falkonė. Statulėlė „Nimfa su lanku“

(Étienne Maurice Falconet) 

1735 metais Prancūzijos mieste Vensene buvo įkurta porceliano manufaktūra, kuri 1765 metais perkelta į Sevrą. Karalius Liudvikas XV, tapęs manufaktūros savininku, pavadino ją Karališkąja. Sevro manufaktūroje buvo gaminami servizai, dekoratyvinės vazos, daugybė mažmožių buičiai. 

Sevro manufaktūros skulptūros dirbtuvės išgarsėjo, kai joms vadovauti pradėjo žymus skulptorius Etjenas Morisas Falkonė. Jis sukūrė daugybę klasicistinių alegorinių mitologinių mažosios plastikos modelių. Muziejaus lankytojams pristatoma pagal 1771 metų modelį XIX amžiuje sukurta statulėlėlė „Nimfa su lanku“ ir švytuoklinis laikrodis. Statulėlė pagaminta iš neglazūruoto, marmurą kiek primenančio porceliano. Degamas jis šiek tiek pasiglazūruoja, tačiau yra linkęs deformuotis. Todėl daugiausiai iš jo liejamos skulptūrėlės. Neglazūruotas degtas porcelianas vadinamas biskvitu.
(8) Puodeliai „Gulbės“
Napoleono epochos didybę ryškiausiai atspindėjo XIX amžiaus pradžioje susiformavęs ampyro stilius. Ilgiausiai jis išsilaikė Sevre ir darė didžiulę įtaką kitoms Europos manufaktūroms, ypač Rusijos. To meto dirbiniai primena antikines vazas. Pabrėžtinas monumentalumas derinamas su gausiu auksuotu dekoru. Itin buvo mėgiamas gulbių, lyrų motyvas. 
(9) Kavos servizas
Rusijoje porceliano pramonė pradėjo plėtotis 1744 metais, kai Sankt Peterburge buvo įsteigta porceliano manufaktūra. Jekaterinos II laikais į šią manufaktūrą iš Meiseno, Sevro, Vienos buvo kviečiami meistrai, dekoratoriai ir modeliuotojai. Puošnios vazos ir prabangūs servizai, skirti caro rūmams, buvo dekoruojami Rusijos miestų vaizdais ir peizažais. 

Tuo metu atsirado ir privačių fabrikų, kurie porceliano dirbiniais stengėsi aprūpinti platesnius Rusijos visuomenės sluoksnius. Pamaskvėje veikęs Aleksejaus Popovo fabrikas buvo vienas geriausių porceliano fabrikų XIX amžiaus Rusijoje. Čia pagaminta produkcija nenusileisdavo geriausioms Europos porceliano gamybos tradicijoms, kartu turėjo ir unikalių savo bruožų. Aleksejaus Popovo fabriko gaminiai išsiskiria gausiu auksavimu, dekore vyraujančiais ryškiais tapybiniais efektais, liaudiška ornamentika. 

(10) Svetainės komplektas
XIX amžiaus pabaigoje Europoje gimė originali meno kryptis, kurios atstovai siekė išsilaisvinti iš senųjų stilių. Naujasis judėjimas augo naudodamas gyvosios gamtos, ypač vandens augmenijos, jūrų gyvūnijos formas, žaisdamas motyvų įvairove, ornamento asimetrija, abstrakčiomis formomis, grakštumu. Šis stilius gyvavo neilgai – tik iki Pirmojo pasaulinio karo, bet plito po Europą greitai, pasiekė Ameriką ir net Japoniją. Įvairiose šalyse jis turėjo skirtingus pavadinimus. Austrijoje, Lenkijoje ir Lietuvoje jį vadino secesija.  

Šio stiliaus baldams būdingas lengvumas, įmantrumas. Svetainės komplektas, kuriam priklauso ši sofa, yra puikus secesijos stiliaus pavyzdys. Komplektas įsigytas XX amžiaus antrame dešimtmetyje Vokietijoje. 

(11) Šviestuvas-naktinė lempa

Įdomus vokiečių dailininko Eduardo Štelmacherio (Stellmacherio) fajansinis šviestuvas buvo pagamintas XIX amžiaus pabaigoje – XX amžiaus pradžioje Austrijos Teplicos miesto „Amforos“ fabrike. Šis fabrikas, pradėjęs veikti apie 1892 metus, išvystė unikalią secesijos stiliaus keramiką. Dėl aukštos meninės gaminių kokybės 1894–1904 metais jis tapo vienu žinomiausių meninės keramikos gamyboje. Eksponuojamo šviestuvo figūrinė kompozicija vaizduoja būrėją, palinkusią virš paslaptingo indo. Skraidantys šikšnosparniai, gyvatės ir kitų gyvūnų figūros suteikia mistikos, kuri buvo labai populiari secesijos laikotarpiu. 

(12) Vazos

Rusijoje nuo 1900-ųjų metų įsivyravus masinei gamybai, Imperatoriškojo porceliano manufaktūra išgyveno meninį pakilimą, kurio ji buvo netekusi XIX amžiaus pabaigoje. Tolesnė fabriko veikla yra susijusi su secesijos estetikos įsigalėjimu, palaipsniui suskirstant gaminius į dvi kategorijas – „techninę“ ir „meninę“. Sekant Kopenhagos dirbtuvių pavyzdžiais, buvo pradėtos gaminti paprastų, lakoniškų formų dekoratyvinės vazos, puoštos monochromine peizažine tapyba baltame fone. Šios dekoratyvinės vazos priklauso „ritininių“ vazų grupei, kurios tuo metu buvo labai populiarios. 

Secesiją pakeitė naujas ir galingas art deco stilius. Jis susiformavo po Pirmojo pasaulinio karo ir plėtojosi XX amžiaus 3–4 dešimtmetį visose dailės šakose, architektūroje ir dizaine. Taikomojoje dailėje šis meno stilius išliko iki XX amžiaus 7 dešimtmečio. Ekspozicijoje pristatomi art deco baldai, porceliano ir stiklo indai, statulėlės, papuošalai ir aksesuarai.

(13) Fransua Pomponas. Statulėlė „Baltoji meška“

(François Pompon)
Fransua Pomponas – prancūzų skulptorius, animalistinio žanro kūrėjas. 1870 metais jis pradėjo mokytis pas žinomą animalistą Pjerą Luisą Ruja (Pierre Louis Rouillard), vėliau dirbo asistentu pas skulptorių Ogiustą Rodeną (Auguste Rodin). Fransua Pomponą išgarsino 1922 metais sukurta stilizuota „Baltoji meška“. Šią skulptūrėlę 1934 metais Prancūzijos Švietimo ministerija padovanojo Mikalojaus Konstantino Čiurlionio galerijai.

(14) Karlas Nakė. Statulėlė „Europa ant jaučio“

(Karl Nacke)
Tai žinomo XX amžiaus pradžios vokiečių dailininko Karlo Nakės statulėlė, sukurta pagal graikų mitą. Pasakojama, kad kartą Europa su draugėmis linksmai leido laiką Viduržemio jūros pakrantėje. Dzeusas pamatė Europą, įsimylėjo ją ir nusprendė pagrobti. Jis, norėdamas apgauti savo pavydžią žmoną Herą, pasivertė baltu jaučiu, tada išniro iš jūros ir prisiartino prie Europos. Mergina, pamačiusi jautį, jį apkabino, pabučiavo ir juokais atsisėdo ant jo nugaros. Gyvulys pakilo ir metėsi į jūrą. Dzeusas nusiplukdė Europą į Kretą ir tik ten pasirodė jai savo dieviškuoju pavidalu. 

(15) Sergejus Čechoninas. „Kubistinė lėkštė su plaktuku“

Muziejuje eksponuojama 10 pirmųjų sovietinio porceliano lėkščių, kurios dėl specifinio dekoro vadinamos agitaciniu porcelianu. 

Keičiantis Rusijos politinei ir ekonominei situacijai, bolševikams užėmus Imperatoriškąją porceliano manufaktūrą, kito vaizdinės agitacijos meniniai principai. 1918 metais vyriausiuoju dailininku buvo paskirtas grafikas, keramikos žinovas Sergejus Čechoninas. Per trumpą laiką jis sugebėjo suburti keramikų entuziastų grupę, kuri vadovavosi revoliuciniu romantizmu. Jų sukurti dirbiniai yra puošti revoliuciniais šūkiais ir aforizmais, perfrazuotais posakiais: „Kas nedirba, tas nevalgo“, „Protas nepakenčia vergovės“, „Kas ne su mumis, tas prieš mus“ ir kitais. Nuo 1918 metų Petrogrado fabrike pagaminti porceliano dirbiniai buvo pradėti žymėti sovietiniu pjautuvo ir kūjo ženklu bei krumpliaračio žiedu. 

(16) Romanas Suta. Dekoratyvinė lėkštė „Vestuvės“

Romanas Suta – žymus latvių menininkas, dizaineris, scenografas, pedagogas. 1919 metais jis priklausė dailininkų ekspresionistų grupei, vėliau buvo vienas iš Rygos dailininkų grupės įkūrėjų bei aktyvus jos narys. 1924-aisiais Romanas Suta įkūrė porceliano dekoravimo dirbtuves „Baltars“. Po metų tarptautinėje dekoratyvinio ir pramoninio meno parodoje Paryžiuje buvo apdovanotas aukso medaliu už nacionalinę konstruktyvią stilistiką. Vėliau aukšto įvertinimo sulaukė jo keramikos ir krištolo dirbiniai.

Muziejaus ekspozicijoje yra dvi art deco stiliaus dekoro lėkštės, kurių autorius Romanas Suta. Lėkštė „Vestuvės“ nupirkta 1926 metais Kaune vykusioje latvių porceliano parodoje. Lėkštę „Šventas Jurgis“ muziejui padovanojo Lietuvos Respublikos Nepaprastasis ir Įgaliotasis ambasadorius prie Šventojo sosto ir Maltos ordino Kazys Lozoraitis.

(17) Biuvaras

Biuvaras – tai dėžutė ar aplankas, kuriame buvo laikoma korespondencija, rašomasis ir sugeriamasis popierius, vokai. Jis puošdavo stalą ir būdavo savininkės rakinamas. Šis biuvaras priklausė kompozitoriaus, politiko ir visuomenės veikėjo Mykolo Kleopo Oginskio žmonai kunigaikštienei Marijai de Neri Oginskienei. Ji garsėjo grožiu, sumanumu, oriomis aristokratiškomis manieromis. Kunigaikštienė sumaniai tvarkė vyro finansinius reikalus, dėl to amžininkų net buvo praminta „finansiniu genijumi“. Šis biuvaras yra papuoštas ampyro stiliaus apkaustais ir ornamentais. 

(18) Žanas Ogiustas Baras. „Šokėja Fani Elcler” 
(Jean-Auguste Barre; Fanny Elssler)
Žymi XIX amžiaus austrų balerina Fani Elcler šokio meno mokėsi prestižinėje Karališkoje Vienos teatro baleto mokykloje. 1830 metais Berlyne, vėliau ir Paryžiuje ji sulaukė didžiulio pasisekimo. Labai populiarūs buvo jos atliekami liaudiški šokiai: krakoviakas, polka, kačuča. 1851 metais, būdama savo šlovės viršūnėje, Fani Elcler pasitraukė iš scenos.

Statulėlės autorius Žanas Ogiustas Baras – prancūzų skulptorius, medalių kūrėjas, labiausiai žinomas kaip portretistas. Jis vienas iš pirmųjų sukūrė miniatiūrines skulptūras amžininkams Napaleonui III ir karalienei Viktorijai. 

(19) Eženas Antuanas Aizelenas. Laikrodis su dviem žvakidėmis „Nimfa Diana“

(Eugène-Antoine Aizelin)
Laikrodis su bronzine „Nimfos Dianos“ statulėle buvo pagamintas Ferdinando Barbedjeno (Barbedienne) meninio metalo fabrike. Ferdinandas Barbedjenas kartu su Achilu Kolia (Achille Collas) visoje Europoje pardavinėjo masiniu būdu atlietas muziejines antikines miniatiūrines bronzines statulėles, kurios pagal kainą buvo prieinamos ir miestiečiams. Nuo 1843 metų fabrike buvo pradėti lieti tuometinių žymių menininkų – Ogiusto Rodeno, Antuano Lui Bari (Antoine Lois Barye), Eženo Antuano Aizeleno ir kitų – kūriniai. 
Originali balto marmuro statulėlė „Nimfa Diana“ 1885 metais buvo eksponuojama Paryžiaus salone. 1889 metais skulptoriaus Aizeleno kūriniai Tarptautinėje dekoratyviojo ir pramoninio meno parodoje Paryžiuje buvo įvertinti aukso medaliu.
(20) Tiškevičių vestuvinis stiklo servizas
Spėjama, kad stiklo indų servizas buvo užsakytas 1916 metais grafo Alfredo Tiškevičiaus ir kunigaikštytės Elzbietos Radvilaitės vestuvių proga. Indai puošti raižytais herbais: Tiškevičių Leliva bei Radvilų Ereliu. Muziejuje saugoma dalis išlikusio servizo. Tai įvairios paskirties taurės degtinei, vynui, šampanui, vandeniui, alui bei indai desertui, grafinai vynui. 

XIX amžiaus viduryje grafas Mykolas Tiškevičius užsakė kelis suvenyrinius pistoletus. Vienas jų eksponuojamas šalia vestuvinio servizo.  

(21) Bulio stiliaus spintelė

(Boulle)
Bulio stilius pavadinimą gavo nuo Liudviko XIV rūmų olandų kilmės baldų dailininko Andre Šarlio Bulio (Andre Charles Boulle), kuris su savo keturiais sūnumis XVII amžiaus II pusėje – XVIII amžiaus viduryje kūrė prabangius, inkrustuotus baldus. Baroko epochoje buvo mėgstama baldus faneruoti įvairių rūšių mediena, inkrustuoti metalu, dramblio kaulu, vėžlio kiautu. Bulio stiliaus dirbiniai, tapę populiarūs visoje Europoje, pasižymėjo didingumu, masyviomis proporcijomis, neįmantriomis tiesiomis linijomis ir buvo gausiai dekoruoti. Eksponuojama spintelė ir laikrodis pagaminti XIX amžiuje, tačiau atitinka visus šio stiliaus standartus tiek baldo forma, tiek dekoru.  

(22) Kabinetas

Vienas vertingiausių taikomosios dailės ekspozicijos baldų yra kabinetas. Tai – spintelė su durelėmis, už kurių slepiasi daugybė stalčiukų. Jie skirti pinigams, dokumentams, brangenybėms laikyti. Pirmieji kabinetai pasirodė XVI amžiuje Ispanijoje ir greitai išplito po visą Europą. Jie buvo gausiai inkrustuoti, dekoruoti arabeskų, kartušų, liūto galvų, girliandų motyvais. Renesanso laikotarpiu paplito naujas dekoro elementas – groteskas. Tai ornamentas, sudarytas iš susipynusių fantastinių gyvūnų, augalų ir žmonių figūrų, architektūrinių ornamentų ir vazų. Groteską galima pamatyti ant šio XVII amžiaus kabineto, kuris buvo pagamintas Vokietijoje, Augsburge. Kabinetas faneruotas juodmedžiu, puoštas dramblio kaulo inkrustacijomis. Be grotesko, čia galima įžvelgti ir dar vieną ornamentą – maskaronus. Tai – stilizuotos žmogaus galvos, dažnai vaizduojamos su žvėries ausimis, nosimi ir kitais atributais.  

(23) Netsukė „Gyvatė“ 

Netsukė – tai miniatiūrinė japonų skulptūra, viena ryškiausių ir savičiausių japonų meno rūšių. Netsukės istorinė raida apima 300 metų ir yra susijusi su Tokugavų valdymu nuo XVII iki XIX amžiaus. Tuo laikotarpiu drabužiai neturėjo kišenių, todėl vyriškas kimono pasipildė maža miniatiūrine skulptūrėle, tvirtinama prie diržo. Netsukės funkcija – prilaikyti prie diržo įvairius smulkius asmeninius daiktus: piniginę, pypkę, maišelį tabakui, dėžutę su medikamentais. Šių statulėlių siužetai – tai savotiška japonų kasdieninio gyvenimo, papročių ir prietarų, liaudies tikėjimų, pasakų ir legendų, senovės mitologijos ir realių istorinių įvykių enciklopedija. Netsukių rinkinyje išsiskiria ir keletas autorinių darbų. Dramblio kaulo skulptūrėlė „Gyvatė“ sukurta XVIII amžiaus pabaigoje moters drožėjos Tomiharu Bunshojo. Meistrė priklausė Ivami mokyklai, kuriai būdinga tik gamtos, ypač roplių ir vabzdžių, vaizdavimas. 

(24) Famille verte vaza

Ši XVIII amžiaus vaza priskiriama vadinamajai Famille verte – „Žaliajai šeimynai“. Tai grupė, kuri pavadinimą gavo dėl dekore dominuojančios žalios spalvos. Šis porcelianas, pradėtas gaminti XVII amžiuje, yra dekoruotas spalvotomis glazūromis ir emaliais. Jo dirbiniams būdingos grakščios, plastiškos formos, harmoningos, sodrios spalvos, piešiniai labai detalūs ir išraiškingi. XVIII amžiuje Famille verte porceliano gaminiai buvo pradėti eksportuoti į Europą, kur jie buvo labai vertinami. 

(25) Imari lėkštės
Japonijoje porcelianas pradėtas gaminti tik apie 1500 metus. Pirmosios porceliano krosnys buvo įrengtos Aritoje, Kiusiu saloje. Olandai XVII amžiaus viduryje įgijo monopolį prekiauti japonų porcelianu ir pradėjo jį vežti į Europą. Vėliau jie paskatino vietos keramikus semtis įkvėpimo iš prabangių europietiškų audinių – brokatų raštų. Tai tapo naujo, labai puošnaus ir sudėtingo stiliaus – Imari – pagrindu. Imari spalvinė gama labai turtinga, joje vyravo šviesiai ar tamsiai raudoni poglazūriniai tonai, saikingas auksavimas. XIX amžiuje Imari gaminiai buvo eksportuojami į Europą: jie puošė rūmų interjerus, jais puikavosi turtingiausi prekybos namai. Eksponuojamų Imari dirbinių paviršius – tarsi pasakiškas rytų kilimas, stebinantis netikėtais spalvų deriniais.
(26) Satsuma vazos
Satsumos porcelianas – ypatinga japonų keramika, pradėta gaminti XVI amžiaus pabaigoje Satsumos prefektūros Kiusiu saloje. Šio porceliano gamyba suklestėjo XIX amžiuje. 1867 metais Satsumos porcelianas buvo pristatytas Pasaulinėje parodoje Paryžiuje ir susilaukė didžiulio susidomėjimo. Tai kokybiškas ir tvirtas porcelianas, pasižymintis lygiu paviršiumi, padengtu smulkia, beveik mikroskopiškai suaižėjusia švelnaus dramblio kaulo atspalvio glazūra. Gaminiai dekoruoti figūrinėmis scenomis, kuriose ypač dažnai vaizduojami dievai, samurajai, vyrai ir moterys nacionaliniais kostiumais. Jiems būdinga reljefiniai spalvotų glazūrų raštai, praturtinti gausiu auksavimu. Tai suteikia prabangų brokato įspūdį. 

(27) Kasapanka

Kasapanka – tai skrynia-suolas su profiliuotu cokoliu, dėžės ar sarkofago pavidalo apačia, atidaroma pasoste, aukšta atkalte ir ranktūriais. Kasapanka buvo skirta sėdėti ir brangiems daiktams laikyti, ji naudota ir kaip lova. Tai – sofos prototipas. Jos buvo daromos iš ąžuolo, juodmedžio, riešutmedžio, puošiamos gausia reljefine drožyba, būdinga renesanso laikotarpiui. Manoma, kad pirmoji kasapanka pagaminta XV amžiuje Florencijoje, kur buvo labai išvystyta meninė baldų gamyba. XVI amžiuje miestą valdė didikai Medičiai – pagrindiniai renesanso architektūros ir dailės mecenatai. Medičių herbas – skydas su 6 spurgais – matomas ir šios kasapankos atkaltėje. 

(28) Bufetas

Bufetas – tai stalo reikmenų spinta, nuo viduramžių naudojama indams sudėti. Pradėtas gaminti Renesanso laikotarpiu bufetas tapo vienu populiariausių baldų, naudojamas ir dabar. Ši renesanso stiliaus, gausiais drožiniais dekoruota spinta pagaminta XIX amžiaus antroje pusėje. Kojos imituoja liūtų letenas, durelės puoštos vitražu, kurį sudaro apskriti žali stikliukai, įtvirtinti švino rėmeliuose. Tai suteikia didingumo ir prabangos. Visas baldų komplektas, kuriam priklauso ir šis bufetas, buvo Lietuvos Respublikos diplomato Voldemaro Čarneckio nuosavybė. Jis šiuos baldus nusipirko 1925–1939 metais gyvendamas ir dirbdamas Italijoje. Jie stovėjo diplomato darbo kabinete Lietuvos Respublikos ambasadoje Romoje. 1939 metais baldų komplektą Voldemaras Černeckis parsigabeno į Lietuvą. 

1941 metų birželio 14 dieną diplomatas buvo suimtas ir išvežtas į lagerį, o kitais metais sušaudytas.

(29) Verdiūra

Rytų menas įtakojo ir Europos dirbtuvių produkcijos dekorą. Taip gimė šinuazerijos – kinų stiliumi pagaminti taikomojo meno dirbiniai. Eksponuojami kilimai-verdiūros – ryškūs šinuazerijos pavyzdžiai. Šie kilimai, XVIII amžiuje išausti Prancūzijos Karališkosiose Obiusono dirbtuvėse, yra priskiriami žymiausiam to meto šinuazerijos stiliaus atstovui Žanui Batistui Pilemontui (Jean Baptiste Pillement). Jis gyveno ir dirbo Vienos imperatoriaus, Lenkijos-Lietuvos ir Prancūzijos karalių dvaruose. Pagal jo eskizus buvo dekoruojamas šilkas ir porcelianas, marginama medvilnė. Susižavėjęs kinų menu, olandų meistrų tapybą derindamas su prancūziškomis rokoko tradicijomis, jis tapo žymiu šinuazerijos stiliaus kūrėju. 

(30) Fajanso plytelės

Iki porceliano išradimo kokybiškiausia ir vertingiausia Europos keramika buvo fajansas. Jo gamyba buvo žinoma jau IX amžiuje Mesopotamijoje. Jo gamyba buvo žinoma jau IX amžiuje Mesopotamijoje. Maurų laikais fajansas pateko į Ispaniją, iš ten į Italiją ir kitas Europos šalis.
Iš kitų keramikos rūšių jis skyrėsi balta, neperšviečiama alavo glazūra, dengusia visą indo paviršių. XVII amžiaus pabaigoje – XVIII amžiuje fajanso gamyboje pirmavo nedidelis Olandijos Delfto miestas. Greitai jį pradėjo mėgdžioti Prancūzijos, Vokietijos, Anglijos ir kitų šalių manufaktūros, tad netrukus susiformavo individualus Delfto stilius. Jam būdingi rytietiški motyvai ir nacionalinės olandų tapybos elementai. Meistriškai atlikti darbai prilygo porceliano gaminiams. 

(31) Skarabėjas – žiedo akis
Senovės Egiptas – valstybė, egzistavusi dabartinio Egipto teritorijoje, Nilo upės slėnyje iki islamo įsigalėjimo VII–VIII amžiuje. Senovės Egipte menas turėjo aukštą socialinį statusą. Visose su religiniais ritualais, faraonų ir mirusiųjų kultu susijusiose sferose ypač svarbus vaidmuo tekdavo menui. Egiptiečiai tikėjo, kad, žmogui mirus, siela toliau gyvena ir po kiek laiko sugrįžta į kūną. Todėl reikėjo išsaugoti – balzamuoti – mirusiųjų kūnus ir aprūpinti juos gausiomis įkapėmis: papuošalais, amuletais.
Kaip atgimimo, atsinaujinimo ir sielos nemirtingumo simboliai tarp vyturų, vystant mumijas, buvo dedami amuletai – skarabėjai. Senovės egiptiečiams skarabėjas, mums labiau žinomas kaip mėšlavabalis, buvo šventas gyvūnas, sietas su Saulės dievu Ra. Mėšlo rutuliuko ridenimas tapatintas su saulės disko kelione, o naujų skarabėjų išsiritimas – su prisikėlimu iš pomirtinio požeminio pasaulio. Skarabėjaus amuletas buvo dedamas ant mumijos, širdies vietoje. Eksponuojamas skarabėjas – žiedo akis yra iš Ramesidų laikotarpio, XIII–XII amžiaus prieš Kristų. Ant jo matyti kalkakmenio ir glazūros pėdsakai. Skarabėjo apkaustėlis yra gamtinis aukso ir sidabro lydinys – vadinamasis elektrumas. 

(32) Udžarenesės sarkofago dangtis

Šis sarkofago dangtis pagamintas iš sikomoro medienos. Jis buvo rastas Deir-el-Bahryje, Luksoro apylinkėse, Vakarų Tėbuose. Datuojamas VII amžiumi prieš Kristų. Sarkofago dangčio išorinėje pusėje pavaizduotas mirusiosios Udžarenesės portretas, o ant jos krūtinės – dangaus deivė Nuta, virš mirusiosios išskleidusi savo sparnus. Šalia, ties pečiais, bei galvūgalyje – ritualiniai tekstai, turintys užtikrinti pomirtinį gyvenimą. Sarkofago dangčio centre matoma fragmentiškai išlikusi pomirtinio teismo scena: mirusiųjų globėjas Anubis, žmogus su šakalo galvos pavidalu, sveria mirusiosios širdį. Vienoje svarstyklių lėkštelėje guli mirusiosios širdis, kitoje – tiesos deivės Maatos „tiesos“ plunksna. Išminties, skaičiavimo, rašymo dievas Totas laiko mirusiosios darbų sąrašą ir veda ją prie pomirtinės karalystės dievo Ozyrio, kurio atvaizdas neišlikęs. Greta jo stovi sparnuota deivė Neftidė. Abipus pomirtinio teismo scenos pavaizduoti teisėjai. Sarkofago dangčio vidinėje pusėje nutapyta mirusiuosius sauganti ir juos į dangų pakelianti dangaus deivė Nuta. 

(33) Amono žynės, giedotojos sarkofagas

XI–IX amžiumi prieš Kristų datuojamas Amono žynės, giedotojos sarkofagas pagamintas iš sikomoro medienos ir dekoruotas polichromija. Jis rastas Deir-el-Bahryje, Luksoro apylinkėse, Vakarų Tėbuose. Sarkofago vidinėje pusėje vaizduojami pomirtinės karalystės demonai, išorinėje pusėje – hieroglifų tekstai ir vinjetės su įvairiomis aukojimų dievams scenomis. Mirusiųjų vardai dažniausiai būdavo įrašomi ant sarkofago dangčio. Kadangi jis neišliko, mirusiosios žynės vardas mums yra nežinomas. 

(34) Vaikų kaukės
Mirusiųjų veidus egiptiečiai dažnai pridengdavo pomirtinėmis kaukėmis. Ekspozicijoje rodomos dvi įspūdingos vaikų kaukės iš Luksoro apylinkių, pagamintos papjė mašė technika, dekoruotos sodria tapyba ir gausiai auksuotos. Tai mirusiųjų portretiniai atvaizdai su apeiginėmis skarelėmis, kurių galai nuleisti ant krūtinės. Jie datuojami Graikijos-Romos laikotarpiu, tai yra IV–I amžiumi prieš Kristų. 

Vienos kaukės viršugalvyje pavaizduotas atgimimo simbolis – skarabėjas su saulės disku ir oro dievo Šu figūrėle. Kitos viršugalvį apglėbęs, sparnus išskleidęs peslys yra deivės Nechbetės įsikūnijimas. Jis nutapytas su faraonų karūna bei amžinybės simboliais naguose. 

(35) Statulėlė – Sakalas

Tokios sakalą, pomirtinio pasaulio dievą Sokarą, vaizduojančios medinės statulėlės, I tūkstantmetyje prieš Kristų puošdavo medinių sarkofagų kraštus. Jų paskirtis buvo mirusiojo saugojimas. 

Senovės Egipto religija buvo politeistinė. Centrinės vitrinos viršutinėje lentynoje eksponuojamas Vėlyvojo laikotarpio dievų panteonas. Jame išsiskiria kelios bronzinės statulėlės. 
(36) Statulėlė – Ozyris

Ozyris vaizduojamas stovintis, apgaubtas drobule, su karališkosios valdžios ženklais rankose –lazda ir botagu, karūna „atef“, būdinga tik šiam dievui. Egiptiečių mitologijoje Ozyris yra derlingumo ir atgimimo dievas, pomirtinio pasaulio karalius. Anot mitų, jis buvęs vyriausias žemės dievo Gebo ir dangaus deivės Nutos sūnus, Izidės brolis bei vyras, Seto ir Neftidės brolis, Horo tėvas.

(37) Statulėlė – Izidė, žindanti Horą

Izidė – viena populiariausių dievybių, motinystės deivė, moteriškumo ir šeimyninės ištikimybės simbolis. Izidė dažnai vaizduojama laikanti sūnų Horą ant kelių ir jį žindanti. Ši deivė tapatinama su sostu, nes perkeltine prasme jos keliai laikomi pirmuoju Horo „sostu“. 

(38) Statulėlė – Ptahas

Vienas svarbiausiųjų egiptiečių dievų buvo Ptahas, žinomas kaip visa ko kūrėjas, galėjęs sukurti net ir kitus dievus. Jis buvo garbinamas kaip vyriausias Memfio dievas, menų ir amatininkų globėjas. Ptahas vaizduojamas stovintis ant pjedestalo. Tai barzdotas vyras, skusta galva, suvyniotas kaip mumija. Jis laiko gyvenimą bei stabilumą simbolizuojančią lazdą „uas“ ir gyvenimo simbolį, dievų atributą – kilpinį kryžių „anch“ . 

(39) Statulėlė – Apis

Egiptiečių mitologijoje archajiškas vaisingumo dievas Apis buvo garbinamas Memfyje. Jo šventasis gyvūnas ir personifikacija – juodmargis jautis. Apis tapo Ptaho, o vėliau ir Ozyrio šventuoju gyvūnu. 
(40) Statulėlė – Anubis

Anubis – pomirtinio pasaulio dievas, balzamavimo viešpats, įsteigęs laidotuvių ritualą, pirmasis paruošęs Ozyrio mumiją. Mirusiųjų dievas dažniausiai vaizduojamas kaip šakalas arba žmogus su šakalo galva. 

(41) Statulėlė – Pavianas

Pavianas ir ibis buvo šventieji vieno populiariausio išminties, skaičiavimo, rašymo, raštininkų ir archyvų globėjo – dievo Toto – gyvūnai. Egiptiečiai tikėjo, kad Totas dalyvauja mirusiųjų teisme ir užrašo mirusiojo širdies svorį. 

(42) Vyro mumija

Egiptiečiai, siekdami užtikrinti mirusiesiems amžiną gyvenimą, balzamuodavo jų kūnus. Balzamavimo menas Egipte buvo pasiekęs ypač aukštą lygį. Eksponuojamas I tūkstantmečio prieš Kristų balzamuotas vyro kūnas-mumija, yra suvystyta į lininius vyturus, paguldyta ant palmių lapų luoto, kurį prilaiko vyturai. Egipte nuo turtinės užsakovo padėties priklausydavo pasirenkamas mumijos paruošimo būdas, pomirtinė kaukė ir sarkofagų kiekis. 
Ši Kairo muziejuje 1924 metais Marijos Rudzinskaitės-Arcimavičienės pirkta mumija nėra išvyniota. Tik atlikus kompiuterinę tomografiją paaiškėjo jos lytis ir tai, kad prie mumijos nėra amuletų.

(43) „Mirusiųjų knygos“ fragmentas

„Mirusiųjų knygos“ paskirtis buvo atskleisti mirusiajam pomirtinio pasaulio paslaptis bei jį apsaugoti nuo ten tykančių pavojų. Ji sudaryta iš atskirų ištarmių, vadinamųjų skyrių. Šiame papiruse yra išlikę 149 ir 150 skyrių fragmentai. Juose aprašoma pomirtinio pasaulio topografija. 

(44) Udžat akies amuletas 

Eksponuojamų amuletų gausoje išsiskiria Udžat akies amuletai. Buvo manoma, kad jie saugo nuo ligų ir blogio. Udžat – Saulės dievo Horo, faraonų globėjo, stilizuota akis su antakiu – visai kaip ir žmogaus, žiūrint į veidą iš priekio. Būtent toks rakursas buvo įprastas senovės Egipto meno kanone. Buvo reikalaujama, kad kiekviena kūno dalis būtų pavaizduota iš tos pusės, iš kurios geriausiai atskleidžiami jos bruožai. Griežtų kanono taisyklių laikymasis simbolizavo tikėjimą amžina, visa siejančia tvarka. Tai būdinga ir šiam dvipusiam agato Udžat akies amuletui iš grafo Mykolo Tiškevičiaus rinkinio.

(45) Amuletas  varlė

Vaisingumo, derlingumo ir naujos gyvybės simbolis Senovės Egipte buvo varlė. Muziejaus ekspozicijoje pristatomos penkios varlių statulėlės, pagamintos iš hematito, fajanso ir kitų akmenų. Ši jaspio statutėlė išsiskiria ypač grakščiomis formomis. Ji, kaip ir kitos keturios, priklausė Mykolo Tiškevičiaus rinkiniui. 

(46) Amuletas katė

Džiaugsmo ir pramogų deivės Bastetės šventasis gyvūnas yra katė. Senovės Egipte katės buvo labai mylimos ir garbinamos. Svarbiausias Bastetės kulto centras buvo Bubastis, kur stovėjo puošni šventykla. Bastetės populiarumą liudija tiek paprotys mumifikuoti ir laidoti kates, tiek nuostata, jog užmušti katę – sunkus ir mirtimi baustinas nusižengimas. Eksponuojamas išskirtinio grožio apvaliosios skulptūros katės amuletas yra pagamintas iš nefrito.

(47) Tauerės amuletas

Deivė Tauerė būdavo vaizduojama nėščios begemoto patelės pavidalu su žmogaus rankomis, krokodilo nugara, moters krūtine ir liūtės kojomis. Nežiūrint baisios išvaizdos, Tauerė yra gera deivė. Ji žinoma kaip kūdikių, besilaukiančių moterų globėja, sėkmės užtikrintoja. Šis itin išraiškingas Tauerės amuletas pagamintas iš žydro egiptietiško fajanso. 

(48) Vėrinys su pakabučiais – rugiagėlėmis

Vėrinys su pakabučiais yra padarytas iš egiptietiško fajanso. Karoliukai pagaminti iš specialios masės – kvarco, maišyto su soda. Ši masė padengta įvairių spalvų glazūromis, imituojančiomis brangakmenius. Vyrauja turkio spalva. Tokiais vėriniais seniau puošdavosi gyvieji, juos mirusiesiems dėdavo į kapavietes.

(49) Ušebtas

Ušebtai – tai nedidelės, iš įvairiausių medžiagų gamintos statulėlės, vaizduojančios suvyniotą, kaip mumija, mirusiojo tarną. Ušebtai sukryžiuotose rankose laiko darbo įrankius, ant nugaros – krepšius. Egiptiečiai tikėjo, kad Ozyrio karalystėje prižiūrėtojas nusiųs mirusįjį pjauti rugių, vežti smėlio ar atlikti kitokius sunkius darbus, todėl į kapą būdavo dedamos ušebtų statulėlės, turėjusios už mirusįjį vykdyti prižiūrėtojo įsakymus. 

Iš kitų statulėlių išsiskiria keramikinis glazūruotas ušebtas su įrašytu Padiamono vardu. Jis datuojamas X amžiumi prieš Kristų. 

(50) Krateris 

Muziejuje saugomas didžiausias ir įvairiausias antikinio meno rinkinys Lietuvoje. Beveik pusę jo eksponatų muziejui perdavė žymus kolekcininkas Aleksandras Račkus. Keramikos rinkinį svariai praturtino Vilniaus universiteto profesorius, meno istorikas Marianas Morelovkis (Marian Morelowski). Keli indai į muziejaus rinkinį yra patekę iš Plungės kunigaikščių Oginskių dvaro.

Senovės Graikija buvo nepaprastai ištobulinusi keramikos meną. „Keramos“ graikiškai reiškia „molio indai“. Molis buvo populiariausia medžiaga, iš kurios gamindavo beveik visus buitinius indus ir šviestuvus. Keramikos centrai veikė visose Graikijos srityse. Ypač garsėjo Korintas, Miletas, Atika, Atėnai. Indų paskirtis buvo nepaprastai įvairi: vieni buvo naudojami maistui, vandeniui, vynui, aliejui, kiti – kosmetikai. Vien indų, skirtų gėrimams, buvo kelios dešimtys rūšių.

Krateriai buvo naudojami graikų puotų – simpoziumų – metu. Juose vyną skiesdavo vandeniu, nes gerti neskiestą vyną, ano meto graikų supratimu, galėjo tik barbarai. Krateris dekoruotas juodafigūre tapyba, kuri nuo VI amžiaus prieš Kristų tapo labai svarbiu ir reikšmingu antikinės keramikos puošybos stiliumi. Keramikinio indo paviršiuje, gelsvo ar rusvo molio fone, juodu laku būdavo tapomos daugiafigūrės mitologinės kompozicijos. 

Eksponuojamas krateris pagamintas 575–550 metais prieš Kristų vienoje iš Korinto keramikos dirbtuvių. Archajišką indo formą su kolonėlių pavidalo ąselėmis papildo komastų figūros. Tai linksmi šokėjai, vilkintys trumpais raudonais rūbais – chitonais. Tarp jų – dvi moterys. Jų kūnai pavaizduoti šviesesnės gelsvos spalvos, nes moterys tais laikais nedalyvaudavo visuomeniniame gyvenime, dienas jos leisdavo namuose. Tuo tarpu vyrai būdavo visuomeniški, daug dėmesio skirdavo sportui, jų kūnai būdavo nugairinti saulės, todėl ir vaizduojami tamsesni. 

(51) Amfora

Amforos – seniausi ir plačiausiai antikiniame pasaulyje naudoti keramikiniai indai. Aukštose, ilgakaklėse, dviąsėse smailiadugnėse amforose buvo laikomas ir į tolimiausias kolonijas laivais gabenamas vynas bei aliejus. Dažniausiai jų nedekoruodavo, tik ant ąselių ar kaklelio keramikos dirbtuvių savininkas arba valdininkas įrėždavo savo vardą. 

IV–III amžiuje prieš Kristų Šiaurinėje Juodosios jūros pakrantėje išaugusi klestinti Bosporo karalystė intensyviai prekiavo su Graikija. Šioje karalystėje alyvmedžiai neaugo, tad iš Graikijos ji įsiveždavo alyvmedžių aliejų ir geros kokybės vyną. Ši IV amžiuje prieš Kristų pagaminta amfora buvo rasta Dniepro upės dugne, netoli jos žiočių. 
(52) Hidrija

Vandenį iš šaltinių ar miesto fontanų graikų moterys nešiodavo ant galvos triąsiuose ąsočiuose – hidrijose. Už dviejų horizontalių ąselių indą patogu laikyti semiant vandenį, už trečiosios, vertikaliosios, ąselės hidrija laikoma nešant. vandenį Graikijos kolonijose pietų Italijoje nuo seno veikė nedidelės keramikos dirbtuvėlės. Tik sužlugus Atėnų galybei, išaugo vietiniai keramikos centrai – Lukanas, Apulija, Kampanija, Pestumas. Čia suklestėjo raudonfigūrė vazų dekoravimo tapyba, kuri apie 530-uosius metus prieš Kristų pakeitė prieš tai vyravusį vadinamąjį juodafigūrį vazų stilių. Raudonfigūrė tapyba dekoratoriams suteikė didesnę išraiškos laisvę. Visi vaizduojami objektai – žmonių figūros, įvairūs daiktai – yra rausvos arba gelsvos natūralios molio spalvos, fonas tarp jų dengiamas juoda spalva. Tai tapytojams leisdavo ne tik smulkiais štrichais ir potėpiais paryškinti piešinio kontūrus, bet ir meistriškai patikslinti detales. Keramikoje mitologinius siužetus beveik visiškai pakeitė kasdieninės gyvenimo scenos. 

(53) Kilikas

Simpoziumų metu graikai vynui gerti naudodavo įvairias taures: kantarus, skifus, kilikus. Labiausiai paplitę buvo kilikai. Ši taurė puošta juodafigūre tapyba. Ant jos labai schematiškai pavaizduoti populiarūs graikų mitologiniai personažai – miškų ir kalnų dievybė satyras ar silenas, besivejantis lengvabūdę nimfą. Jie graikų mitologijoje minimi kaip nuolatiniai vyno ir vynuogininkystės dievo Dioniso palydovai. 

(54) Lekitas

Lekitas Senovės Graikijoje naudotas kvapiesiems aliejams laikyti. Taurių formų lekitus naudodavo ne tik buityje, bet ir per ritualines apeigas. Aliejaus sklidinus indelius, kaip pomirtinio pasaulio palydovus, dėdavo į kapavietes. IV amžiuje prieš Kristų Atikoje atsirado marmurinių aukštų lekitų formos antkapinių paminklų. Panašūs paminklai plačiai paplito ir Vakarų Europoje.

(55) Aliejinė lempelė

Senovės Romos civilizacija egzistavo nuo X amžiaus prieš Kristų iki 476 mūsų eros metų ir buvo viena didžiausių senovės pasaulio imperijų. Jos suklestėjimo įkvėpėja – antikinė Graikija. Senovės Romoje buvo padėti Europos teisės, karo pramonės, meno, literatūros, architektūros, religijos, kalbos mokslo pagrindai. 

Senovės Romos imperijos laikotarpiui priskiriamas gausus aliejinių lempelių rinkinys – nuo paprasto tipo ankstyviausių iki menančių pirmuosius krikščionybės amžius. Antikinės lempelės į muziejaus rinkinį pateko iš Aleksandro Račkaus kolekcijos, taip pat ir iš kitų asmenų, Kauno miesto muziejaus, o viena – iš grafo Mykolo Tiškevičiaus rinkinio. 

Pirmosios apšvietimo lempelės buvo tiesiog atviri keramikos, akmens indeliai su dagtimis. Į juos įpildavo gyvūnų taukų, kai kada – naftos, vėliau pradėtas naudoti ir augalinis aliejus. Kad indelis neišsilietų, jis būdavo uždengiamas, paliekant tik angelę aliejui įpilti. Ilgainiui viršus – indelio diskas – pradėtas puošti reljefiniu dekoru. Aliejinių lempelių gamybą ir jų dekoravimą ypač ištobulino romėnai. Lempelių meistrai savo dirbinius puošdavo žymių graikų ir romėnų skulptorių bei tapytojų darbų laisvomis kopijomis. Kadangi šių menininkų originalių darbų išliko nedaug, dažnai lempelių dekoro pavyzdžiai yra vieninteliai informacijos šaltiniai jų kūrybai pažinti. Aliejinės lempelės būdavo naudojamos romėnų namuose, šventyklose, statomos prie mirusiųjų sarkofagų. 45 numeriu ekspozicijoje pažymėtos lempelės diske pavaizduota nimfa Nereidė, jojanti per bangas ant jūros drakono – tai yra ant tritono ar jūros kentauro – ir nešanti Achilui ginklus.

(56) Balzaminė

Manoma, kad stiklo pūtimas buvo išrastas Finikijoje apie I amžiaus prieš Kristų vidurį. Iki to laiko stikliniai dirbiniai buvo skirti prabangai ir prieinami tik turtingųjų luomui, o išradus stiklo pūtimą, per vieną šimtmetį stiklas tapo masinės gamybos produktu. Eksponuojamas gausus romėnų stiklo rinkinys priklausė kolekcininkui Vladui Daumantui.
Tualetinis indelis – labiausiai paplitusi ir vyraujanti romėnų stiklo forma. Ilgas kaklelis yra skirtas tam, kad kvepiantieji aliejai lėtai lašėtų. Romos imperijos laikais kvapieji aliejai, įvairūs tepalai buvo ypač populiarūs. Romėnai juos gausiai naudodavo pirtyse, įvairių švenčių metu, medicinoje ir farmacijoje. Šventinti aliejai buvo aukojami mirusiesiems. Šis indelis yra pirktas iš privataus asmens.

(57) Bronzinė moneta

Antikinių monetų istorija siejama su senovės Graikijos, Romos, Finikijos ir kitais antikinio pasaulio pinigais, kurie buvo kaldinami trijuose žemynuose – Europoje, Azijoje ir Afrikoje. Graikijoje užgimė pati monetos – apskrito suploto metalo gabalėlio su jame įspaustais vaizdais – forma. Monetos čia pradėtos gaminti apie VIII amžių prieš Kristų. Iš pradžių jose buvo vaizduojami tik religiniai ženklai, nes monetų metalo grynumas buvo pašvęstas dievams. Jų falsifikavimas buvo laikomas sunkiausiu nusikaltimu visuomenei. Iki pat Aleksandro Makedoniečio laikų ant antikinių pinigų nebuvo vaizduojami valdovų portretai. Nors dar būdami gyvi karaliai Pilypas ir Aleksandras Makedoniečiai jau buvo dievinami, jų monetos tęsia religinę atvaizdų tradiciją. Nepaisant to, ant monetų Dzeusas vaizduojamas kaip Pilypas, o Heraklis – kaip Aleksandras. 
Eksponuojama bronzinė moneta buvo pagaminta Aleksandro Makedoniečio valdymo laikotarpiu. 
(58) Bronzinė moneta

Pirmasis valdovas, išdrįsęs ant monetų kaldinti savo portretą buvo Egipto karalius Ptolemėjas I. Byrant Aleksandro Makedoniečio imperijai, jis įsteigė dinastiją, kuri valdė Egiptą du su puse amžiaus. Jo pavyzdžiu pasekė Azijos karalysčių, o vėliau – ir Europos valdovai. Pagrindinis antikinių monetų nominalų nustatymo būdas yra svėrimas. Svorio matus, kurie antikiniame pasaulyje nebuvo nusistovėję, atspindi ir monetų pavadinimai. Graikijos sidabrinių pinigų pagrindas buvo drachma – tai kvalifikuoto darbininko dienos uždarbis. Atėnuose jį sudarė apie 4,37 gramai sidabro. Aukso monetų pagrindinis vienetas buvo stateris, o bronzinės monetos skaičiuotos chalkous, tai yra „vario gabaliukais“.
(59) Dupondijus

Monetų gamyba Romos respublikos laikais buvo unifikuota tik 300-aisiais metais prieš Kristų. Tai, palyginus su jos kaimynais Graikija, Egiptu ir Mažąja Azija, įvyko gana vėlai. Respublikos laikų monetos buvo sunkūs bronziniai lydiniai ir konsulų arba šeimyninės laidos, sudarytos iš sidabrinių ir bronzinių kaldintų monetų bei retai kaldinamų auksinių monetų. Bronzinių monetų sistemos pagrindą sudarė asas. Jo frakcijos buvo tokios: Semis – pusė, triensas – trečdalis, kvadrantas – ketvirtadalis, sekstansas – šeštadalis, uncija – viena dvyliktoji aso, dupondijus – du asai, tripondijus – trys asai, dekusis – dešimt asų, kurį pakeitė sidabrinis dinaras. Eksponuojamas dupondijus buvo pagamintas Romos imperijoje imperatoriaus Tiberijaus valdymo 8–10 metais. 

(60) Sestercijus

Sestercijus – senovės Romos moneta. Romos respublikos laikais tai buvo maža sidabro moneta, o Romos imperijos laikais – didelė bronzinė moneta. Šis sestercijus pagamintas Nerono valdymo laikotarpiu, maždaug 64 metais. 

Romos imperijos pinigai – tai imperatoriaus kaldintos aukso ir sidabro monetos bei Senatui priėmus sprendimus kaldintos didelės, vidutinės ir smulkios bronzinės monetos. Imperijos laikotarpio Romos monetų averse centrinę vietą užima imperatoriaus ar jo šeimos nario portretas, reverse vaizduojama kokia nors alegorija, pavyzdžiui: teisingumas, pergalė, didvyriškumas, Imperijos provincijos ar karinis ženklas. Ant Romos imperijos monetų yra nurodyti imperatoriaus valdymo metai.

(61) Kavaljerio d‘Arpino (Džiuzepės Čezario) dirbtuvė. „Zuzana ir seniai“
(Cavaliere d’Arpino (Giuseppe Cesari)

XVI amžiuje Italijos dailininkai pradėjo ieškoti naujų išraiškos priemonių, savitos kūrybos manieros. Meno istorijoje Renesansą pakeitęs laikotarpis buvo pavadintas manierizmu ir tapo savita įžanga į baroko epochą. 

XVII amžiaus pradžioje Romoje susiformavo dvi pagrindinės naujojo meno kryptys. Viena iš jų vadinama Bolonijos akademizmu, nes yra susijusi su iš Bolonijos kilusių brolių Karačių (Carracci) kūryba. Bolonijos akademizmo pasekėjų kūrybai darė įtaką Antikos bei Renesanso menas. Jų darbams būdingas išraiškingas piešinys ir idealizuoti vaizdai. 

Kita XVII amžiaus pradžioje susiformavusi ankstyvojo baroko kryptis – karavadžizmas. Tai realistinė ir akademizmui priešinga meno srovė, kuriai būdingos stambiafigūrės kompozicijos, tikroviški personažai, ryškūs šviesos ir tamsos kontrastai, dramatizmas. Jos pradininkas buvo Mikelandželas Merizi de Karavadžas (Michelangelo Merisi da Caravaggio). 

Dabar kviečiame susipažinti su pirmuoju šios ekskursijos eksponatu ir jo autoriumi. Tai italų tapytojas ir grafikas Džiuzepė Čezaris – vienas žymiausių to meto Romos dailininkų. Jį mėgo ir samdė dauguma Bažnyčios aukštųjų hierarchų. Apie 1592 metus jis tapo pagrindiniu popiežiaus Klemenso VIII dailininku. Už darbus, sukurtus įvairioms Romos bažnyčioms, Džiuzepei Čezariui buvo suteiktas Kristaus Kavalieriaus titulas. 1599 metais šis dailininkas tapo ilgamečiu Šventojo Luko akademijos prezidentu. Būtent jo populiarioje bei klestinčioje dirbtuvėje savo mokslus pradėjo garsusis dailės novatorius Karavadžas (Caravaggio). Sakoma, kad Čezaris, dažniau vadinamas Kavaljeriu d‘Arpinu, buvo vienas iš tų menininkų, kurie Romoje išpopuliarino nedidelio formato paveikslus, tapytus ant vario ir medžio lentos.

Paveikslas „Zuzana ir seniai“ nutapytas dailininko dirbtuvėje, greičiausiai, vieno iš jo mokinių. Jame įamžinta Senojo Testamento istorija. Vieno pasiturinčio vyro žmoną Zuzaną, besimaudančią sode, pamatė du seniai ir ėmė ją persekioti. Išgirdę Zuzanos šauksmą, subėgo žmonės. Norėdami išvengti bausmės, seniai apšmeižė Zuzaną, kad užklupo ją mylimojo glėbyje. Už ištikimybės sulaužymą Zuzana buvo pasmerkta mirti, bet ją išgelbėjo jaunuolis, vardu Danielius, kuris išaiškino senių nusikaltimą. 

Šis paveikslas įdomus ir kaip vienas iš nedaugelio ekspozicijoje esančių tapybos ant metalo pavyzdžių.  

(62) Bartolomėjus Skedonis. „Atgailaujanti Marija Magdalietė“
(Bartolomeo Schedoni)
Tai vienas gražiausių šio italų tapytojo bei grafiko kūrybos pavyzdžių. Paveikslas sukurtas Bartolomėjui Skedoniui dirbant kunigaikščio Ranučio I (Ranuccio I) rūmuose Parmoje. Skambi spalvinė gama, sudėtingas rakursas liudija aiškią manieristų kūrybos įtaką. Išpuoselėtas moters tipažas, žaismingi, su žiūrovais koketuojantys angeliukai tiesiogiai primena Koredžo (Corregio) kūrinius. Tuo tarpu hipertrofuotas formų plastiškumas, monumentalumas yra perimtas iš brolių Karačių meninio idealo paieškų.

Evangelijoje minima Marija Magdalietė – tai nusidėjėlė, kuri atgailaudama už nuodėmes tampa Kristaus sekėja ir pagalbininke. Jos atributai yra indas su kvapiaisiais aliejais, kuriais patepė Kristaus kojas, ir kaukolė – žemiškojo gyvenimo laikinumo simbolis. 

Beje, šis paveikslas ir 63 numeriu pažymėtas Džiulijaus Čezarės Prokačinio darbas yra nutapyti ant medžio lentos. Tai seniausias molbertinės tapybos pagrindas. Nuo XV amžiaus vidurio jį pamažu išstūmė drobė. 

(63) Džiulijus Čezarė Prokačinis. „Mistinės šventosios Kotrynos sužieduotuvės“
(Giulio Cesare Procaccini)
Šis XVI–XVII amžių sandūroje kūręs italų menininkas savo karjerą pradėjo kaip skulptorius garsiosios Milano katedros dirbtuvėje. Jo paveikslas į muziejaus rinkinius atkeliavo iš baronų von der Roppų kolekcijos Pakruojo dvare. Prokačinis yra nutapęs ne vieną darbą pagal šį XVII amžiaus mene populiarų siužetą. Tad to paties pavadinimo jo darbai puošia ne tik mūsų galeriją, bet ir Ermitažą, Bolonijos bei Breros Pinakotekas.  

Šventoji Kotryna Aleksandrietė, pasak „Aukso legendos“, gyveno IV amžiuje, buvo nepaprastai graži Aleksandrijos princesė ir karalienė, garsėjusi išsilavinimu ir iškalba. Jos geidė pats imperatorius Makscencijus, tačiau Kotryna priėmė krikščionių tikėjimą ir pašventė savo gyvenimą Kristui. Jokie kankinimai ir argumentai neįstengė palaužti jos tikėjimo. Anot legendos, vienoje iš vizijų Šventoji Kotryna regėjo savo mistines sutuoktuves su Kristumi. Būtent šis siužetas yra labai mėgstamas dailėje. Eksponuojamame Prokačinio darbe susipina iš manierizmo perimtas elegantiškumas ir išilgintų proporcijų figūros, akademistams būdingas idealizuotas veikėjų grožis, barokiškas juslingumas bei nauji šviesokaitos efektai.

(64) Gvido Kanjačis. „Atgailaujanti Marija Magdalietė“ 
(Guido Cagnacci)
XVII amžiaus italų dailininko Gvido Kanjačio darbuose savitai persipina tiek Bolonijos akademistų, tiek karavadžistų itaka. Dailininkas kūrė Riminyje, Pesare, Urbanijoje, Venecijoje. 1660 metais jis persikėlė į Vieną, kur tapo Leopoldo I dvaro dailininku. Kanjačis bene labiausiai mėgo tapyti apsinuoginusių moterų – įvairių šventųjų ir mitologijos herojų – atvaizdus. Vieną jų ir matome.
Šventosios Marijos Magdalietės figūra, grakščiai išplaukianti iš tamsaus fono, pavaizduota su barokišku juslingumu bei teatrališkumu. Drobėje juntamas brandžiojo baroko menininkams būdingas siekis perteikti mistinę ekstazę, kaip pačią aukščiausią jausmingumo išraišką. 

(65) Davidas de Hanas. „Gailestingasis Samarietis“
(David de Haen)
Ši įspūdinga ir lankytojų pamėgta drobė iš Mykolo Žilinsko kolekcijos į Lietuvą atkeliavo kaip garsaus XVII amžiaus ispanų dailininko Chusepės de Riberos (Jusepe de Ribera) kūrinys. Vėliau, konsultuojantis su senosios olandų ir flamandų dailės žinovais, buvo nustatytas tikrasis jos autorius. Tai – Romoje gyvenęs ir kūręs olandų tapytojas Davidas de Hanas, kurio darbuose akivaizdi Riberos įkvepėjo Karavadžo įtaka. Mūsų muziejuje eksponuojamas vienas iš kelių pasaulyje išlikusių šio anksti mirusio autoriaus kūrinių. Ši drobė neabejotinai yra viena iš įspūdingiausių dailininko kūryboje. Paveiksle įamžintas siužetas apie gailestingąjį samarietį atkeliavo iš Jėzaus Kristaus palyginimų. Pagrindinė šio palyginimo mintis – mylėk savo artimą kaip save patį.  

(66) Pjetras dela Vekia. „Evangelistas Morkus“

(Pietro della Vecchia)
Pjetras dela Vekia – XVII amžiaus Venecijos mokyklos atstovas. Meistriškai nutapyti jo kūriniai dažnai nustebina interpretacijos netikėtumu ir puikiu senųjų meistrų – Džordžonės (Giorgionės) bei Ticiano (Tiziano) kūrybos pamėgdžiojimu. 

Eksponuojamame paveiksle taip pat matome neįprastą ir įmantrią šventojo pozą. Tai, kad čia vaizduojamas evangelistas Morkus, o ne koks antikinis poetas ar filosofas, liudija tik jam vienam būdingas atributas – sparnuotas liūtas, snaudžiantis apatiniame kairiajame paveikslo kampe. 

Dramatiškumo ir paslaptingumo Vekios kūriniams teikia iš Karavadžo perimti ryškūs šviesos ir tamsos kontrastai. 

(67) Gverčino (tikr. Džiovanio Frančesko Barbjerio) dirbtuvė. „Diana“
(Guercino; Giovanni Francesco BARBIERI)

Džiovanis Frančeskas Barbjeris – vienas žymiausių bei labiausiai vertinamų XVII amžiaus Bolonijos mokyklos atstovų, o nuo 1642 metų ir jos vadovas. Dėl žvairuojančios dešinės akies Barbjeris gavo pravardę „Il Guercino“ – itališkai „žvairys“.

Paveikslas „Diana“ yra puikus akademistinės tapymo manieros pavyzdys, pasižymintis klasicistiniu aiškumu, santūrumu ir harmonija. Jame tolygiai paskirstytas apšvietimas, išryškintas idealizuoto grožio modelis. Spėjama, kad šį paveikslą sukūrė vienas iš daugelio garsiojo Gverčino mokinių.

Jame nutapyta Diana romėnų mitologijoje yra Jupiterio ir Latonės dukra, medžioklės deivė, žvėrių valdovė. 

(68) Frančeskas Rustičis. „Koncertas“

(Francesco Rustici)
Kol kas labai trūksta žinių apie talentingo XVII amžiaus pradžios italų tapytojo Frančesko Rustičio gyvenimą ir kūrybą. Žinoma, kad jis kilęs iš Sienoje dirbusios menininkų šeimos ir kad jo stilius formavosi vėlyvojo manierizmo laikotarpiu. Po kelionės į Romą Frančesko Rustičio kūrybą stipriai įtakojo Karavadžo darbai. 

Kadangi žinių apie menininką trūksta, neverta stebėtis, kad iš grafų Hutten-Čapskių rinkinio nupirkto paveikslo „Koncertas“ autorystė ilgą laiką buvo priskiriama kitiems dailininkams. Tikrasis autorius paaiškėjo 1970-aisais metais po Florencijoje vykusios parodos „Karavadžas ir karavadžistai Florencijos galerijose“. Jos metu pirmą kartą buvo parodyti keletas Frančesko Rustičio darbų. Pastebėjus akivaizdų jų ir muziejuje saugomo kūrinio panašumą, jis pradėtas laikyti vienu iš penkių išlikusių šio žymaus Sienos karavadžisto darbų. 

„Koncerte“ į harmoningą visumą savitai susipina vėlyvojo manierizmo ir Karavadžo kūrybos bruožai. Jam būdinga iš manieristų perimta daugiafigūrė, gana sudėtinga kompozicija, grakštus piešinys, tuo tarpu kontrastingas apšvietimas, atidus tikrovės perteikimas, paprasto siužeto pasirinkimas byloja apie Karavadžo įtaką.

(69) Džiovanis Frančeskas Romanelis-Viterbėze. „Švenčiausiosios Mergelės Marijos pasirodymas šventiesiems persų kankiniams“
(Giovanni Francesco Romanelli-Viterbese) 

Džiovanis Frančeskas Romanelis-Viterbėze – XVII amžiaus tapytojas ir grafikas, Romos mokyklos atstovas. 1637 metais popiežiaus Urbono VIII prašymu jis dekoravo keletą salių Vatikano rūmuose. Savo freskomis dailininkas yra papuošęs ir kardinolo Mazarinio rūmus Paryžiuje bei keletą salių Luvre. Nuo 1637 metų Romanelis buvo Šventojo Luko akademijos Romoje narys. 

Šis paveikslas yra altorinės kompozicijos eskizas. Originalas puošia Filonardi koplyčios altorių San Karlo ai Katinari (San Carlo ai Catinari) bažnyčioje Romoje. Paveiksle išaukštinami šventieji persų kankiniai – Marijus, jo žmona Morta bei jų sūnūs Audifaksas ir Abachumas. Pasak „Šventųjų gyvenimų“, Marijus gimė Persijoje, turtingoje šeimoje. Tapęs krikščioniu jis išdalino savo turtą vargšams ir III amžiaus pabaigoje kartu su žmona bei sūnumis atvyko į Romą. Čia jie padėjo laidoti krikščionių kankinius, todėl susilaukė valdžios nemalonės ir patys buvo nukankinti. 

Šiame paveiksle, kaip tai būdinga brandžiojo baroko dailei, meistriškai sujungiamos dvi realybės: dangiškoji ir žemiškoji. 

(70) Simonas Vujė. „Merkurijus ir trys gracijos“
(Simon Vouet) 

Prancūzų tapytojas Simonas Vujė, kaip ir dauguma kitų užsienio šalių dailininkų, įkvėpimo bei patirties semtis išvyko į Italiją, kuri tuo metu diktavo meno madas. Ten praleido 13 metų, patyrė stiprią Karavadžo ir Bolonijos akademistų įtaką. 1627-aisiais jis grįžo į Paryžių ir tapo karališkųjų rūmų dailininku. Būtent šiuo laikotarpiu ir buvo sukurtas šis paveikslas. Jame savitai dera Italijoje regėta barokiška susipinančių, neramių linijų plastika su klasicizmo stiliui būdinga proporcijų darna, dekoratyviu koloritu ir dominuojančiu piešiniu. Be to, kaip įprasta klasicizmui, paveiksle įamžinti antikinio pasaulio herojai.

Paveiksle vaizduojamas Merkurijus – romėnų prekybos, praturtėjimo ir pelno dievas bei iš graikų mitologijos perimtos trys gracijos: Aglaja – spindinčioji, Eufrosinė – gera linkinti, džiaugsmingoji ir Talėja – žydinčioji. 

(71) Chusepės de Riberos ratas. „Šventojo Petro atgaila“. 
(Jusepe de RIBERA)
XVII amžiaus ispanų  tapytojas Chusepė de Ribera 1607 metais atvyko semtis patirties į to meto meno Meką – Romą. Čia jis studijavo garsiųjų meistrų – Rafaelio ir brolių Karačių – kūrybą, tačiau artimiausias ir priimtiniausias Riberai pasirodė novatoriškas Karavadžo menas. Apie 1616 metus dailininkas išvyko į Neapolį, kuris anuomet priklausė Ispanijai. Čia jis vedė turtingo pirklio dukterį ir tapo vienu populiariausių bei daugiausiai užsakymų gaunančiu Neapolio dailininku, turėjo klestinčią dirbtuvę, daug pagalbininkų ir mokinių. Kūrinius pas jį užsakydavo net Ispanijos karalius Pilypas IV, o Neapolio bažnyčios ir vienuolynai varžėsi tarpusavyje dėl Riberos paveikslų. 1630 metais Ribera tapo šventojo Luko akademijos nariu, popiežius jį apdovanojo „Kristaus drobulės“ ordinu. 

Riberos išpuoselėtą realistinę Karavadžo tapybos tradiciją, sodrų žemės tonų koloritą, puikų šviesotamsos efektų išmanymą Neapolyje išpopuliarino jo mokiniai. Tokia kūrybos maniera būdinga ir šiam nežinomam Riberos rato dailininko sukurtam paveikslui. Jame vaizduojamas šventasis Petras – vienas žymiausių apaštalų, ankstyvosios Bažnyčios vadovas. Atgailaujančio šventojo Petro ikonografija susijusi su paskutinėmis Jėzaus gyvenimo valandomis. Suimtas Kristus buvo tardomas vyriausiojo kunigo Kajafo namuose, kur Petras tris kartus išsigynė buvęs Jėzaus mokiniu. Tada apaštalas prisiminė Mokytojo žodžius: „Gaidžiui nei dukart nepragydus, tu tris kartus manęs išsiginsi“ – ir pravirko. 
(72) Salvatoras Roza. „Kiro suradimas“
(Salvator Rosa) 

Salvatoras Roza buvo vienas originaliausių XVII amžiaus antros pusės Neapolio tapytojų, taip pat grafikas, poetas, aktorius, garsėjęs kaip labai ekstravagantiška asmenybė. Jis atstovavo Neapolio mokyklai. Dailės mokėsi pas svainį, Riberos mokinį Frančeską Frakanzaną, gal ir pas patį Riberą. Ankstyvajame laikotarpyje atsisakęs klasikinio grožio ir atsigręžęs į natūrą, pamėgęs pirmykščio grožio ir laukines scenas, Roza tapo vienu iš romantiško peizažo pirmtakų Europoje. Vėliau, įsikūręs Romoje, jis ėmė siekti pripažinimo ir kaip istorinių scenų tapytojas. Šio laikotarpio Rozos kūriniuose neapolietiška energija savitai persipina su „didžiąja Romos maniera“. Jam priskirtinas ir iš barono Reinholdo Tyzenhauzo rinkinio Rokiškio dvare į muziejų patekęs darbas „Kiro suradimas“. 

Kiras – pirmas Persijos karalius, po atkaklios kovos nugalėjęs Medijos valdovą Astiagą, užkariavęs Babiloniją ir VI amžiuje prieš Kristų sukūręs didžiulę persų valstybę. Su jo vardu siejama daug pasakojimų. Vienas jų liudija, kad Medijos karalius Astiagas atidavė savo dukterį Mandanę į žmonas persui Kambizui. Žyniai išpranašavo Astiagui, kad būsimasis Mandanės sūnus karaliaus jo vietoje. Kai berniukas gimė, Medijos karalius vienam iš dvariškių įsakė nužudyti vaiką, tačiau pastarasis mažylio pagailėjo ir piemeniui liepė palikti jį nuošaliausioje kalnų vietovėje. Piemens žmona Spaka, kurios vardas medų ir graikų kalbomis reiškia „kalė“, kaip tik tuo metu pagimdė negyvą kūdikį. Pasitaręs su žmona, piemuo sukeitė kūdikius vietomis ir Kirą augino kaip savo vaiką. Vėliau savo sūnų atgavę tikrieji Kiro tėvai, norėdami, kad jo išgelbėjimas persams atrodytų stebuklingesnis, pasakė, jog pamestąjį Kirą išaugino kalė. Kaip matome, tokia pasakojimo apie Kirą traktuotė žymiai labiau patiko ir menininkams. 

(73) Luka Džordanas. „Šventasis Jonas Krikštytojas“
(Luca Giordano) 
Luka Džiordanas – garsus neapolietiško baroko atstovas. Jis mokėsi Riberos dirbtuvėje, vėliau Romoje studijavo Rafaelio, brolių Karačių ir Mikelandželo kūrybą, žavėjosi Ticiano bei Veronezės darbais, buvo Rembranto ir Rubenso kūrybos gerbėjas. Džiordanas garsėjo kaip puikus įvairių meistrų kūrybos pamėgdžiotojas ir nepaprastai produktyvus dailininkas. Dėl greito darbo tempo jis buvo pramintas Luca Fa Presto – išvertus į lietuvių kalbą tai reiškia „Luka, dirbk greitai“. Pradėjęs nuo tamsios, realistiškos manieros, vėliau Džordanas atrado savitą kūrybos braižą, prisodrintą šviesos, spindinčių spalvų, judėjimo bei dramatiško veiksmo, ir tapo rokoko epochos pranašu. 

Šiame paveiksle dar akivaizdi garsiojo Riberos įtaka. Tai rodo ir pirmajame drobės plane išryškintas šventojo atvaizdas, neutralus fonas, šilta rusvų žemės tonų gama bei ryškūs šviesos ir tamsos kontrastai, žiūrovo dėmesį sutelkiantys į meistriškai nutapytą šventąjį Joną Krikštytoją ir avinėlį.  Šventasis čia pavaizduotas su savo tradiciniais atributais – nendriniu kryžiumi ilgu plonu stiebu ir avinėliu, Jėzaus Kristaus simboliu. 

(74) Leonardas Karlas Kokorantė. „Audringos jūros pakrantėje“
(Leonardo Carlo COCCORANTE)
Leonardas Karlas Kokorantė – dar vienas talentingas Neapolio mokyklos atstovas. Jo kūryba puikiai reprezentuoja  XVII amžiaus pabaigoje ir XVIII amžiuje karaliavusį vėlyvąjį baroką, su jam būdinga smulkėjančia žmogaus figūra, vis didėjančiu dėmesiu aplinkai bei įsigalinčiu peizažu. Pagrindinė Kokorantės kūrybos tema – audringos jūros vaizdai, dažnai lydimi didingų vaiduokliškų klasikinių griuvėsių bei fantastinės antikinių griuvėsių vedutos. Jo peizažai – tai peizažai-fantazijos, peizažai-regėjimai, tad Kokorantė, kaip ir jo įkvėpėjas Salvatoras Roza, yra laikomas vienu iš romantizmo pirmtakų Europos tapyboje. 

Nepaisant produktyvumo, įspūdingi šio dailininko darbai retai sutinkami pasaulio muziejuose. 
(75) Lodovikas Džiminjanis. „Heraklis ir Omfalė“
(Ludovico Gimignani)
Lodovikas Džiminjanis – XVII amžiaus II pusės dailininkas, Romos mokyklos atstovas. Dar studijų metais jam teko garbė dirbti su garsiuoju Berniniu. Vėliau jis dirbo krikštatėvio, popiežiaus Klemenso IX, dvarui, dekoravo rūmus, koplyčias ir bažnyčias, kūrė projektus indams, antkapiniams paminklams. 

„Heraklis ir Omfalė“ nutapytas pagal mitologinį siužetą, pasakojantį, kaip didvyris Heraklis buvo patekęs į Lidijos karalienės Omfalės nelaisvę. Šioji savo karalystėje buvo įvedusi keistą tvarką – pati rengdavosi vyriškais drabužiais, o savo tarnams ir kariams liepdavo nešioti moteriškus rūbus. Legenda pasakoja, kad po ligos valią praradęs Heraklis, ant savo galingo kūno užsivilkęs moterišką rūbą, sėdėjo karalienės rūmų šeimyninėje ir, Omfalei paliepus, verpė bei audė drobę. Tik po metų tokios vergijos Heraklis nusviedė į šalį kuodelį, moterišką apdarą, išsitraukė paslėptą kalaviją bei kuoką ir, vėl pasijutęs Dzeuso sūnumi, sugrįžo į Tėvynę, kur garsėjo žygdarbiais. 

Paveikslas žavi aukštu tapybos lygiu, puikiu anatominiu piešiniu ir jau kiek linkstančia į klasicizmą  vėlyvojo baroko stilistika. 

(76) Bartolomėjus Gvidobonas. „Lotas su dukterimis“
(Bartolomeo Guidobono)
Šią įspūdingą drobę nutapė Ligūrijos regiono dailininkas Bartolomėjus Gvidobonas, kurio darbuose jaučiama Koredžo įtaka. Joje įamžinta istorija iš Šventojo Rašto. Sodomos ir Gomoros miestai už gyventojų nuodėmes ir paleistuvystę Dievo valia buvo sugriauti ir sudeginti. Iš liepsnų apimto miesto pabėgti suspėjo tik dorojo Loto šeima. Bėgantiesiems Visagalis buvo įsakęs jokiu būdu neatsigręžti atgal. Tačiau žmona, nugalėta smalsumo, nepakluso ir atsigręžusi atgal pavirto druskos stulpu. Tuo tarpu Lotas su dukromis laimingai išsigelbėjo ir įsikūrė oloje. Kadangi dukterų jaunikiai žuvo Sodomoje, jos nutarė pratęsti giminę su tėvu – nugirdė jį vynu, o vėliau abi nuo jo susilaukė palikuonių. Paveiksle įamžinta baroko menui būdinga psichologiškai sudėtinga, net prieštaringa situacija, kai šviesa ir tamsa, nuodėmė ir teisingumas gyvena greta, ir žmogus savo laisva valia gali rinktis vieną arba kitą. 

(77) Filipas Augustinas Imenratas. „Peizažas su kriokliu“ 
(Philips Augustijn Immenraet)
Paveikslas į muziejų iš kolekcininko Mykolo Žilinsko namų Vakarų Berlyne atkeliavo kaip garsaus prancūzų tapytojo Žano Onorė Fragonaro (Jeano Honore Fragonard) darbas. Ir tik vėliau, vykstant tyrimams, paaiškėjo, kad jis sukurtas XVII amžiaus flamandų tapytojo ir graverio Filipo Augustino Imenrato. Šis tapytojas apie 10 metų praleido Italijoje, grįžęs į Antverpeną, tapo Šventojo Luko gildijos meistru. Kūrė figūrines kompozicijas ir itališko stiliaus peizažus su uolomis, kriokliais bei architektūriniais motyvais. „Peizažas su kriokliu“ yra praturtintas dar ir žaisminga scena su užsispyrusiu asilu. 
(78) Lukas van Falkenborchas. „Upės peizažas“
(Lucas van VALCKENBORCH)
XVI amžiaus pabaigos tapytojas ir piešėjas Lukas van Falkenborchas individualiai modifikavo nyderlandiškąją tapybos tradiciją, nesiremdamas anuomet vyravusia manieristine stilistika. Jis laikomas vienu iš Europos peizažo pradininkų. Labiausiai Falkenborchas mėgo tapyti upių ir uolėtų pakrančių peizažus. Eksponuojamas darbas yra vienas iš jų. Manoma, kad čia vaizduojama Maso (Maas) upė, tekanti per Prancūziją, Belgiją ir Nyderlandus.
(79) Kornelis Ketelis. „Karaliaus Sauliaus mirtis“
(Cornelis Ketel)
XVI amžiaus tapytojas ir skulptorius Kornelis Ketelis mokėsi Delfte pas Antonį Bloklantą (Blocklandt), dirbo dvaro tapytoju Londone, kur susižavėjo Hanso Holbeino jaunesniojo kūryba. Grįžęs į Amsterdamą, garsėjo kaip portretistas ir buvo žinomas sudėtingų alegorinių poemų rašytojas. 
Eksponuojamas paveikslas yra bene vienintelis šiuo metu išlikęs dailininko darbas religine tema. Jame nutapytas karalius Saulius, kuris, nenorėdamas patekti filistinams į nelaisvę, nusiduria kalaviju. Tai retai tapyboje sutinkamas Senojo Testamento siužetas. Jį dailininkas nutapė Dancige gyvenusio pirklio Tomaso Uphageno užsakymu. 

(80) Antonas Mirū. „Miestas kalnuose“
(Anton MIROU) 

Flamandų tapytojas ir piešėjas Antonas Mirū priskiriamas Vokietijos miesto Frankentalio dailės mokyklai ir yra žinomas kaip vienas geriausių jos peizažistų. 

Šis paveikslas puikiai atstovauja XVII amžiaus pradžios Nyderlanduose populiariam „universaliųjų-panoraminių“ peizažų tipui. Nedideliame darbelyje išdėstoma įvairiopa peizažinė panorama: girios pakraštys, upė, miestas ir į tolį nusidriekiantys kalnai. Toks pat margas ir šio darbo stafažas – tai ir iš medžioklės grįžtantys ponai, įvairiais darbais užsiėmę valstiečiai bei laivuose dirbantys žmonės. 
(81) Janas van de Venė. „Tobijas ir angelas“
(Jan van de VENNE; Pseudo van de Venne)
Šis XVII amžiaus flamandų tapytojas buvo identifikuotas XX amžiaus antroje pusėje. Kurį laiką jis buvo painiojamas su bendrapavardžiu Adrianu van de Vene arba vadinamas „pseudo van de Vene“. 
Janas van de Venė mėgo kresnų proporcijų personažus, liaudiškus tipažus, sudėtingą apšvietimą su subtiliais vario ir sidabro atspalviais, gyvą nervingą potėpį. Visa tai atsispindi drobėje „Tobijas ir angelas“, kuri nutapyta pagal Senojo Testamento pasakojimą. Tobijas, paslaptingo pakeleivio patartas, sugavo didžiulę žuvį. Sudeginęs jos širdį ir kepenis, jis išvarė iš apsėstos merginos Saros piktąsias dvasias ir ją vedė. Grįžęs namo pas aklą tėvą, Tobijas išgydė jį, patepęs akis žuvies tulžimi. Tėvas ir sūnus norėjo dosniai atsilyginti gerajam pakeleiviui, tačiau šis prisipažino esąs Dievo siųstas arkangelas Rapolas ir jiems padėjęs, atsidėkodamas už jų tikėjimą. Tai taręs angelas išnyko. 
(82) Pėteris Paulas Rubensas. „Nukryžiuotasis“ 
(Peter Paul Rubens)
Peteris Paulius Rubensas – vienas garsiausių XVII amžiaus flamandų dailininkų, baroko atstovas. Tapybos jis mokėsi Antverpene, 1598 metais tapo šventojo Luko gildijos nariu. 1600–1608 metais gyveno Italijoje, buvo hercogo Vinčenso Gonzagos rūmų tapytojas, studijavo garsių dailininkų kūrybą, antikinį meną. Kaip diplomatas lankėsi Ispanijoje, Olandijoje ir Anglijoje. Nuo 1609 metų buvo erchercogo Alberto rūmų vyriausiasis dailininkas. 1617-aisiais įkūrė didžiules dirbtuves, kurioms pats ir vadovavo, turėjo daug užsakymų, ir mokinių. Jo išugdyti vario raižytojai, vadinami „Rubenso raižytojais“. Jie rūpinosi garsiojo tapytojo kūrinių grafinių kopijų platinimu visoje Europoje. Rubenso kūryba padarė didžiulį poveikį amžininkams ir būsimų kartų dailininkams.

 „Nukryžiuotasis“ yra ankstyvas Rubenso darbas, kuriame jaučiama italų dailės įtaka. Šiuo periodu dailininkas dar tapydavo pats, jam dar netalkindavo gausus būrys pameistrių. Eksponuojamoje drobėje Rubensas atsiskleidžia daugiau kaip tylus mąstytojas, o ne džiugesiu ir energija trykštantis hedonistas, kokį mes jį pažįstame iš vėlesnių jo kūrinių. Šiame darbe dailininkas ieško subtiliausių šviesos ir spalvos niuansų, siekdamas perteikti Atpirkėjo kančią, kuri sutelkta išraiškingai nutapytame Kristaus veide. Tuo tarpu meistriškai perteiktas, idealiai tobulas Dievo Sūnaus kūnas, iškylantis tamsiame fone, deklaruoja dievišką ramybę ir didybę.

Žinoma, kad paveikslas XIX amžiaus II pusėje kabėjo grafų Tiškevičių Astravo rūmuose, o XX amžiaus pradžioje buvo pervežtas į Klementinos Tiškevičienės rūmus Vilniuje. 1931 metais vykusiame aukcione jį iš grafo Alfredo Tiškevičiaus už anuomet neįtikėtiną 70 000 litų sumą nupirko Švietimo ministerija ir perdavė į muziejaus rinkinius.

(83) Jakobas Jordansas. „Dailininkų gildijos pasiuntinio Abrahamo Grapėuso portreto galvos studija“
(Jacob Jordaens; Abraham Grapheus)
Flamandų tapytojas Jakobas Jordansas, kaip ir garsusis jo amžininkas Pėteris Paulas Rubensas, studijavo Antverpene pas Adamą van Nortą (Noort). Jordanso kūryboje akivaizdi Karavadžo ir ypač Rubenso kūrybos įtaka. Nepaisant to, kad XVII amžiaus trečiajame dešimtmetyje Jordansas jau ir pats turėjo klestinčią studiją bei savų mokinių, Rubensui jis padėdavo atlikti didžiuosius užsakymus. Po šio genijaus mirties Jakobas Jordansas tapo garsiausiu flamandų dailininku. 

Paveiksle įamžintas išraiškingo veido savininkas Abrahamas Grapėusas buvo ne tik Jordanso, bet ir kitų dailininkų mėgiamas modelis ir kartu įdomi asmenybė. Po nesėkmingų bandymų tapti dailininku jis ėmė dirbti pasiuntiniu Antverpeno šventojo Luko gildijoje. Nepaisant kuklaus uždarbio, jis šį darbą su meile ir atsidavimu dirbo iki pat mirties ir tapo gyva legenda, nes savo veikla stipriai pranoko paprastus pasiuntinio įgaliojimus. Abrahamas Grapėusas tvarkė gildijos knygas, po dailininkų mirties organizuodavo aukcionus ir surinktas lėšas perduodavo mirusiojo šeimai bei buvo atsakingas už gildijoje vykusių švenčių ir religinių ceremonijų organizavimą.  

(84) Dirkas van Baburenas. „Herakleitas ir Demokritas“
(Dirck van BABUREN)
XVII amžiaus olandų dailininkas Dirkas van Baburenas kurį laiką gyveno bei dirbo Romoje ir kartu su tautiečiu dailininku Davidu de Hanu, kurio darbas eksponuojamas Raudonojoje muziejaus salėje, ištapė San Pietro in Montorio bažnyčios Pietos koplyčią. Apie 1620 metus jis sugrįžo į Utrechtą ir priklausė čia veikusiai garsiai karavadžistų grupei. 

Paveikslas „Herakleitas ir Demokritas“ yra vienas charakteringiausių ir nuotaikingiausių olandų karavadžistų kūrybos pavyzdžių Lietuvos muziejų rinkiniuose. Jo ikonografija gana aiškiai liudija, kad prieš mus – du senovės graikų filosofai: Herakleitas ir Demokritas. Herakleitas Efesietis gyveno VI–V amžiuje prieš Kristų. Dėl savo mokymo apie visa ko tapsmą ir baigtį jis buvo pramintas Tamsiuoju ar „verkiančiuoju filosofu“. Šimtmečiu vėliau gyvenęs filosofas Demokritas Abderietis gyvenimo tikslu skelbė esant laimę, sielos ramybę, tad ilgainiui buvo pramintas „besijuokiančiu filosofu“. Realybėje šie filosofai niekada nebuvo susitikę, tačiau filosofinėje literatūroje ir mene jie buvo suvesti į „porą“, kaip charakteringi skirtingo požiūrio į pasaulį pavyzdžiai. 

Kairėje paveikslo „Herakleitas ir Demokritas“ pusėje eksponuojamas dar vienas Babureno kūrinys. Tai – „Guldymas į kapą“ arba „Nuėmimo nuo kryžiaus“ scenos eskizas. Ši scena iki šiol puošia jau minėtos San Pietro in Montorio bažnyčios Pietos koplyčią Romoje.
(85) Izaakas de Mušeronas. „Peizažas su pilimi“
(Isaak de MOUCHERON)
XVII–XVIII amžiaus olandų tapytojas, graveris ir architektas Izaokas de Mušeronas, kaip ir jo tėvas, pirmiausiai išgarsėjo rūmų dekoravimu. Po apsilankymo Italijoje, olandų tapyboje jis išpopuliarino naują peizažo tipą, vaizduojantį parkus su skulptūromis ir architektūriniais motyvais. Eksponuojamame kūrinyje, kaip ir visoje dailininko kūryboje, jaučiama Nikolia Puseno ir Klodo Loreno kūrybos įtaka. Paveikslas „Peizažas su pilimi“ – tipiškas klasicistinis peizažas, kuriame idealizuota gamta yra papildyta architektūra bei antikinėmis detalėmis. Tokia kūrybos maniera labai skyrėsi nuo olandams būdingo tikroviškumo. 

(86) Abrahamas de Papė. „Skaitanti moteris“
(Abraham de Pape)
Šis darbas sukurtas garsaus žanrinių scenų meistro Žerardo Dū (Gerard Dou) mokinio ir pasekėjo Abrahamo de Papės. Jis priskirtinas brandžiajam olandų meno laikotarpiui, kuris apėmė XVII amžiaus 5–6 dešimtmečius ir buvo pelnytai vadinamas aukso amžiumi. Šioje žanrinėje scenoje vienodai svarbi tiek skaitanti moteris, tiek ją supantys kruopščiai nutapyti daiktai. Pomėgis detalėms atspindi tapytojo pagarbą kasdienybei.

(87) Leonardas Brameris. „Piemenėlių pasveikinimas“
(Leonard (Leonaert) Bramer)
Leonardas Brameris – XVII amžiaus olandų tapytojas, piešėjas, ofortų meistras. Jo kūrybai įtaką darė Džakopo Basano (Jakopo Bassano), Rembranto ir Karavadžo  darbai. Žinoma, kad jis yra nemažai keliavęs, dirbęs Delfte, atlikęs keletą užsakymų Prancūzijoje bei Italijoje. 

Žvelgiant į šį paveikslą, galime suprasti, kodėl Brameris buvo vadinamas vienu iš geriausių Rembranto pasekėjų, perėmusių jo šviesos ir tamsos koncepciją. Šiame kūrinyje virtuoziškai perteiktas nežemiškas švytėjimas, kuris sukuria scenos paslaptingumą bei intymumą. Renesanso ar baroko kūriniuose Kristaus gimimas dažniausiai buvo vazduojamas šviesioje, gana prabangių namų aplinkoje, tarsi pamirštant tikrąjį anos Betliejaus nakties kontekstą ir mistinį jos turinį. Bramerio darbas yra viena įdomesnių ir retesnių „Piemenėlių pasveikinimo“ temos traktuočių. 

(88) Ezajas van de Veldė. „Žiema“ 

(Esaias van de VELDE)
Tapytojas, piešėjas ir raižytojas Ezajas van de Veldė buvo vienas iš XVII amžiaus realistinio olandų peizažo pradininkų, šventojo Luko gildijos narys. Paveikslas „Žiema“ yra viena iš muziejaus užsienio tapybos kolekcijos puošmenų ir tikras olandų mokyklos perlas. Kūrinys priklauso brandžiajam dailininko kūrybos laikotarpiui, kai jis dirbo Hagoje. Tuo metu Ezajas van de Veldė, atsisakęs panoraminio peizažo tipo, pradėjo su meile tapyti konkrečius gimtinės vaizdus. Tikėtina, kad pereiti prie realistinės peizažo traktuotės jį paskatino vokiečio Adamo Elsheimerio kūryba. Kaip ir daugelyje kitų menininko kūrinių, šiame paveiksle juntamas siekis apjungti gamtą ir žmones, dangų ir žemę, perteikti žiemos sąstingio ir speigo pojūčius. 

(89) Kornelis Drochslotas. „Kaimo šventė“ 
(Cornelis DROOCHSLOOT)
XVII amžiaus olandų tapytojas Kornelis Drochslotas daugiausiai tapė žanrines, valstiečių gyvenimo scenas. „Kaimo šventė“ yra vienas iš olandų meno aukso amžiaus kūrinių, iš kurio sklinda demokratiška, visą kaimą apėmusi džiugi šventės atmosfera. Nedidelis šio, kaip ir daugumos kitų muziejaus ekspozicijoje rodomų olandų dailininkų kūrinių, formatas akivaizdžiai pasako, kodėl jiems prigijo „mažųjų olandų“ vardas.

(90) Lambertas Jakobsas. „Vyras baltu turbanu“
    (Lambert Jacobsz)
Lambertas Jakobsas mokėsi Amsterdame pas tapytojus, priklausiusius vadinamajai iki-rembrantiškajai mokyklai. 1620 metais jis persikėlė gyventi į Leuvardeną, tapo menonitų dvasininku, prekiavo meno kūriniais, bet labiausiai išgarsėjo kaip tapytojas. 

Daugelyje šio dailininko paveikslų yra pavaizduoti panašūs vyrai su turbanais ir ištiestu rodomuoju pirštu. Kadangi autorius priklausė gana griežtai Šventojo Rašto studijoms atsidėjusiai menonitų bendruomenei, šis gestas asocijuojasi su tam tikra pamokslavimo ar paslėptos nuorodos potekste. Paveikslas žavi labai subtiliu tapybos stiliumi, puikiai perteiktomis audinių faktūromis ir ypač mįslinga kūrinio nuotaika.
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