
Внеклассное мероприятие по теме: 

«Женское творчество» (Женщины художницы) 

Форма организации внеклассного мероприятия – классный час. 

Цель занятия: создать условия  для самопознания и саморазвития обучающихся; 

- для развития творческих способностей; 

- для формирования личностных компетенций обучающихся (духовно-

нравственных, эстетических). 

Задачи внеклассного мероприятия: 

организовать деятельность обучающихся для: 

1) усвоения новых знаний; 

2)  развития памяти, внимания, воображения; 

4) формирования  самостоятельной познавательной деятельности.  
Оснащение внеклассного мероприятия: 

Оборудование: компьютер, мультимедийный проектор. 

 

1. Мотивационный (этап урока)  

- Можно ли по этим работам определить кто является их автором, женщина или 

мужчина? 
 

2. Принятие цели. 

- В истории искусства мало известных женских имен, все их можно пересчитать по 

пальцам.  Меж тем, художниц, достойных того, чтобы и их работы, и их самих 

помнили так же отчетливо, как и мастеров мужского пола, не так мало, как кажется на 

первый взгляд. Давайте сегодня обратимся к женщинам, оставивших свой след в 

искусстве, о жизненном пути и работе которых полезно будет знать любому. 

3. Выбор способов действий  

Знакомство с творчеством женщин, оставивших свой след в искусстве 

Артемизия Джентилески — символ борьбы женщины за право быть художником в 

Италии XVII века — стала первой женщиной, принятой в старейшую в Европе 

Академию изящных искусств во Флоренции. Самое узнаваемое произведение 

Джентилески «Юдифь, обезглавливающая Олоферна» изображает акт расправы 

целомудренной девы над мужчиной-врагом. Для Артемизии, пережившей в юном 

возрасте акт насилия, эта работа стала не только оммажем знаменитой картине 

Караваджо, но и способом справиться со своей детской травмой. О жизни Артемизии 

Джентилески было написано несколько книг, а в 1997 году французская режиссёр 

Аньес Мерле сняла по мотивам её биографии художественный фильм. 

Французская портретистка Мари Элизабет Луиза Виже-Лебрён (или мадам Лебрён) 

была настолько популярна среди своих современников, что с 15 лет могла на 

полученные от заказов деньги обеспечивать себя и содержать овдовевшую мать и 

младшего брата. Художница всегда изображала своих заказчиков в выигрышных 



позах и элегантных нарядах, благодаря чему (помимо таланта живописца) 

пользовалась любовью среди французской аристократии. В 1779 году мадам Лебрён 

написала один из первых портретов молодой Марии-Антуанетты. Позднее она стала 

одной из приближенных художниц королевы и создала в общей сложности около 30 ее 

портретов. Вынужденная покинуть Францию в годы революции, Мари Лебрён много 

путешествовала и провела шесть лет в России, где познакомилась с императрицей 

Екатериной II. Написать ее портрет художница, однако, не успела — императрица 

умерла еще до начала выполнения заказа. 

Художницы Ангелика Кауфман и Мэри Мозер вошли в число основателей 

британской Королевской академии художеств и на протяжении последующих 

полутора веков оставались единственными женщинами, получившими в ней членство. 

Ангелика Кауфман смогла достичь мастерства в одном из самых традиционно 

«мужских» художественных жанров — исторической живописи — и стала 

признанным мастером классицизма. Мэри Мозер — художница швейцарского 

происхождения — была одной из самых известных женщин на британской 

художественной сцене XVIII века. Художница обрела известность в первую очередь 

благодаря изображениям букетов и цветочных орнаментов, заказы на выполнение 

которых получала в том числе и от британской королевской семьи.  

Внучатая племянница Жана-Оноре Фрагонара и ученица Камиля Коро, Берта Моризо 

стала первой женщиной в кругу французских импрессионистов, к которому 

примкнула благодаря своей дружбе с Эдуардом Мане. С 1864 года она регулярно 

выставляла свои работы на престижном Парижском салоне, пока в 1874-м не приняла 

решение присоединиться к первой выставке импрессионистов. Берта Моризо не 

только предоставила свои работы для выставки, но и вместе с Моне, Ренуаром, 

Сислеем и другими членами круга приняла участие в подборе участников. С того 

момента художница пропустила участие в коллективной выставке импрессионистов 

лишь единожды, когда ждала ребенка. 

 Зинаида Серебрякова  не зря входит в число знаменитых женщин-художниц России. 

Ее картины «За завтраком», «За туалетом», «Беление холста» и многие другие после ее 

кончины будут продавать за баснословные суммы. Сама же художница прожила жизнь 

небогато.  Похоже, у Серебряковой творческий путь был предопределён ещё задолго до её 

рождения: дед и прадед посвятили себя архитектуре, отец занимался скульптурой и живописью, 

а в дядях числился известный художник и критик Александр Бенуа, так что выбора у девушки 

просто не было. Решив продолжить творческую династию Серебрякова не ошиблась, правда с 

семьёй художнице пришлось расстаться. Выйдя замуж против воли родителей, (В юные годы 

Зинаида полюбила своего кузена. Естественно, семья стала противиться этому 

браку. Молодые люди решили сбежать ) Зинаида с супругом вынуждены были уехать во 

Францию, оставив в России маленького сына – с ним Серебрякова встретится спустя целых 36 

лет. Сегодня невозможно представить, что когда-то, автор полотен, которые теперь 

продаются за баснословные деньги, едва сводила концы с концами в Париже, пытаясь писать 

портреты на заказ, но благодаря широкой русской душе зачастую просто дарила свои работы 



заказчикам, снова и снова оставаясь без гроша в кармане. Из-за катастрофической бедности 

Серебрякова даже вынуждена была самостоятельно изготавливать краски – на магазинные 

денег не было. 

Впервые широкое признание художница получила  в возрасте 26 лет, тогда её работы приняли 

участие в VII выставке «Союза русских художников», но сама Серебрякова присутствовать на 

выставке не смогла – на Родину она так и не вернулась, хотя всю оставшуюся жизнь страстно 

мечтала об этом. Сегодня знаменитый автопортрет Серебряковой выставлен в Третьяковской 

галерее, а картину «За завтраком» (1914), героями которой стали дети Серебряковой, 

называют одним из лучших детских портретов в истории живописи. 

Чтобы иметь возможность рисовать с натуры, она вставала ни свет ни заря, приходила 

на поле, где расставляла мольберт и раскладывала кисти. Из-за запредельной 

бедности, в которой она провела большую часть жизни, Зинаиде приходилось 

самостоятельно изготавливать краски. Уезжая, как ей казалось, на время во Францию 

и оставляя детей в России, она и подумать не могла, что увидит их только через 36 лет. 

В Россию Серебрякова так и не вернулась. Ее могила находится во Франции.  

Вклад «амазонки русского авангарда» Натальи Гончаровой в историю искусства 

оценивается наравне с творчеством одного из «отцов авангарда» и ее мужа Михаила 

Ларионова. В своем творчестве художница экспериментировала с самыми разными 

жанрами — от импрессионизма до кубофутуризма, — благодаря чему выработала 

собственный выразительный живописный язык. Наталья Гончарова оставила после 

себя огромное наследие — на ее ретроспективной выставке в Третьяковской галерее 

было представлено около 400 работ. Гончарова считается одним из наиболее 

популярных российских художников на арт-рынке: ее «Испанка» входит в десятку 

самых дорогих русских картин, когда-либо проданных на аукционе. 

Во время проектирования павильона СССР для всемирной выставки в Париже 1937 

года архитектору павильона Борису Иофану пришла в голову идея создать монумент, 

изображающий молодых рабочего и крестьянку. Скульптура должна была стать 

олицетворением идеалов нового советского государства, в котором власть 

принадлежала пролетариату. Конкурс на создание монумента выиграла скульптор 

Вера Мухина, которая, по словам Иофана, «подхватила идею». Так родился один из 

главных неофициальных символов СССР — памятник «Рабочий и колхозница». Успех 

советского павильона, увенчанного почти 25-метровой скульптурой юных 

пролетариев, обеспечил Мухиной славу в Советском Союзе и за его пределами, 

сталинскую премию первой степени, а позже — звание народного художника СССР и 

членство в Академии художеств СССР. Помимо скульптуры Вера Мухина занималась 

дизайном одежды и много работала со стеклом — художнице часто приписывают 

авторство дизайна граненого стакана. 

   

Фрида Кало - одна из самых знаменитых женщин-художниц мира. Сложно 

представить себе судьбу более драматичную, чем у нее. Знаменитая мексиканская 



художница в детстве переболела полиомиелитом. В результате одна нога ее стала 

короче другой. Но девочка с бунтарским духом не хотела, чтобы люди видели в ней 

калеку. Она тщательно скрывала свое увечье. Для этого она носила много пар чулок на 

одной ноге, а также специальные туфли. Фрида старалась ничем не отличаться от 

сверстников: играла в футбол, заводила дружбу, влюблялась. В юности судьба снова 

больно бьет Фриду. Она попадает в аварию. Автобус, на котором она едет, 

сталкивается с трамваем. Ее буквально собирают по кускам. Год она лежит в постели 

практически неподвижно. Чтобы как-то скоротать время, Фрида начинает рисовать. 

Она пишет картины в жанре живопись и гравюра. Стили, в которых творит 

художница: реализм; сюрреализм; символизм. Так как она почти никого не видит, 

кроме себя в зеркале, которое прикреплено к потолку, то в этот период она создает 

исключительно автопортреты. Всего за свою жизнь она напишет их 60 штук. Все они 

очень яркие.  

 «Сломанная колонна» Девушка стала на ноги, что, по мнению врачей, было чем-то 

невероятным. От них она узнает, что теперь ей всю жизнь придется носить 

поддерживающий корсет. Этот факт отражен в ее картине «Сломанная колонна», 

которая была написана в 1944 году. День страшной трагедии, которая сломала всю ее 

жизнь, она запечатлела на полотне, написанном в 1929 году. Оно называется 

«Автобусная остановка». Среди людей, ждущих злополучный автобус, находится и 

сама еще ничего не подозревающая Кало. Воплощение мечты о большой любви 

Железобетонная воля Фриды сделала свое дело, и 22-летняя девушка возвращается к 

нормальной жизни. Она решает, что ей нужно учиться, и поступает в Национальный 

институт. Там она встречает своего будущего мужа — маститого художника, 

любвеобильного, толстого и неуклюжего, однако невероятно харизматичного Диего 

Риверо. Фрида влюбляется по уши. Да и он неравнодушен к талантливой художнице. 

Сложный брак Чуть позже они поженились. Их семейное счастье сложно назвать 

безоблачным.  

Фрида всю жизнь страдает из-за своей неполноценности и измен мужа. Его вранье она 

изображает в картине «Без надежды» (1945 год). Это полотно иллюстрирует 

мексиканскую поговорку «Кормить из воронки». В русском языке ее аналогом 

является фраза «Вешать лапшу на уши». Потеря ребенка Очень сложное произведение 

знаменитой женщины-художницы «Больница Генри Форда» (1932 год). На полотне 

изображена сама Фрида, которая только что потеряла малыша. Вокруг нее пять 

печальных символов: Раздробленный таз, который стал причиной выкидыша. 

Потерянный кроха. Улитка, символизирующая долго текущее в больничной палате 

время. Механическое устройство, которое воплощает жестокость и холодность 

медицинских процедур. Орхидея — цветок, который показывает, что в ней еще жива 

сексуальность и стремление стать мамой. В рамках одной статьи очень сложно 

описать весь жизненный путь и творчество этой чудесной женщины с невероятным 

сексуальным магнетизмом и сильной волей.  



Знаменитость к Фриде пришла еще при жизни. Она написала маслом 145 полотен. 

Первая же ее выставка, организованная будущим мужем, принесла ей популярность. В 

Нью-Йоркской галерее она продала практически все картины. Мы знаем о том, что 

Фрида, несмотря на все свои увечья, стала иконой стиля. Ей нравилось быть яркой, 

эпатировать. Она никогда не следовала слепо тенденциям, а наоборот, вела мир моды 

за собой.  

Икона стиля Фрида носила яркие пышные юбки, при помощи которых старалась 

скрыть свои недостатки и подчеркнуть сексуальность и темперамент. Эта идея первой 

пришла в голову ее мужу, который считал, что мексиканки — особенные женщины. И 

они должны подчеркивать свою самобытность национальным костюмом, а не 

перенимать тенденции у американок. 

 Первый раз мексиканский костюм Фрида надела на бракосочетание с Диего. 

Последняя картина и смерть Фрида Кало умерла в 47 лет. Она скончалась через 

неделю после своей выставки. На нее ее доставили на больничной койке. В тот день 

она много шутила. Последней картиной мексиканки стало полотно «Круг». За год до 

смерти ей ампутировали ногу. Полотно очень страшное в эмоциональном плане. В нем 

отражена вся боль Фриды, которая понимает, что ее организм разрушается и скоро 

придет смерть. На картине нет деталей: цветов, растений. Только разрушающаяся 

женская фигура, которая растворяется в хаотичных мазках. Фрида Кало по праву 

включена в список знаменитых художниц мира. Она оставила после себя: картины, 

наряды, дневники. Эти вещи стали экспонатами в одноименном доме-музее в Мехико. 

Это было их общее с Диего жилье. Сегодня каждый желающий может посетить это 

место.  

 

Муж Джорджии О’Киф, фотограф и галерист Альфред Стиглиц, называл ее первой 

женщиной американского модернизма и говорил, что изображения цветов, костей 

животных и пустынных пейзажей, которые писала О’Киф, являются неотъемлемой 

частью мифологии и иконографии американской художественной культуры. На 

протяжении своей творческой карьеры Джорджия О’Киф оставалась верна этим трем 

сюжетам и единому стилю, в котором объединились традиции европейской 

абстрактной живописи и эстетика фотографов-пикторалистов, одним из которых был 

Альфред Стиглиц. Несмотря на нейтральное содержание работ, некоторые критики 

усматривали в произведениях О’Киф скрытый сексуальный подтекст — на некоторых 

картинах изображенные крупным планом фрагменты цветов напоминали им нечто 

большее, чем пестики и лепестки. Подобную трактовку своих произведений О’Киф, 

однако, всегда отрицала.  

Известность пришла к Луизе Буржуа далеко не сразу. Хотя художница и дружила с 

Джексоном Поллоком, Виллемом де Кунингом и Марком Ротко, достичь сравнимого с 

ними уровня известности ей удалось лишь в преклонном возрасте. В начале 1970-х 



годов работы 60-летней Луизы Буржуа стали популярными на волне интереса к 

зарождающемуся тогда движению феминистского искусства. Луиза Буржуа всегда 

выступала за права женщин на художественной сцене. Она говорила: «Художнице 

никогда не дадут спокойно работать, если она не будет раз за разом доказывать свое 

право на существование в мире искусства». Уже в 1981 году состоялась 

ретроспективная выставка художницы в MоMA. В последние 20 лет жизни Луиз 

Буржуа создавала ставшие ее визитной карточкой рисунки и скульптуры огромных 

паучих. Для художницы фигура паука была одновременно воплощением детских 

страхов и напоминанием о матери, ее лучшем друге и защитнице.  

 Марина Абрамович считается сегодня одной из главных фигур в искусстве 

перформанса. Кроме того, она занимает пятое место в списке 100 самых влиятельных 

людей в искусстве Art Review 2014 года, а по количеству упоминаний в прессе, 

включая светскую хронику, может соревноваться с голивудскими звездами. В своем 

творчестве Марина Абрамович тоже стремится к максимальным результатам, 

испытывая до предела возможности своего тела и психики. К примеру, один из самых 

известных ее перформансов мог закончиться для Абрамович летальным исходом: 

художница разложила на столе 72 разных предмета и пригласила зрителей взять 

любой из них и использовать по своему усмотрению на теле художницы. Среди 

предметов, помимо роз и боа из перьев, был заряженный пистолет.  

  

Синди Шерман известна в первую очередь постановочными фотографиями, в 

которых выступает одновременно и фотографом, и моделью, и костюмером, и 

визажистом. Персонажи Синди Шерман — актрисы, усталые женщины из высшего 

общества, клоунессы — скрывают за своими масками драматические истории и 

сложный внутренний мир. Синди Шерман стала знаменитой в достаточно юном 

возрасте, славу ей принесла серия фотографий «Кадры из фильмов без названия», на 

которых художница играла роли вымышленных киноперсонажей. Сегодня работы из 

этой серии продаются на аукционах за миллионы долларов. 

 Если не по уровню цен, то по количеству сопровождающих ее карьеру скандалов 

Трейси Эмин вполне может составить конкуренцию Дэмьену Херсту, с которым 

делит звание главного представителя группы Young British Artists. Знаковая работа 

художницы — незаправленная постель с разбросанным вокруг мусором, рассматривая 

который можно примерно представить себе образ жизни хозяйки. Помимо волны 

критики со стороны консервативно настроенной общественности «Моя кровать» 

принесла Трейси Эмин премию Тернера в 1999 году и покровительство знаменитого 

патрона Young British Artists коллекционера Чарльза Саатчи, который приобрел работу 

за 150 000 фунтов. Спустя 15 лет «Моя кровать» была продана с аукциона Christie’s 

более чем за 2 500 000 фунтов стерлингов, спровоцировав очередную волну дискуссий 

вокруг творчества художницы. 



 Яеи Кусама — самая знаменитая художница мира из ныне живущих Речь о японской 

женщине-художнице, которая покорила мир своими работами. Бешеная популярность 

пришла к ней в 2014 году. Ее работы выставляются в Музее Хиршхорна и саду 

скульптур Смитсоновского института. Что любит изображать японка? Ее картины и 

инсталляции — это пестрые тыквы, свисающие глобусы, узоры в горошек.  

На сегодняшний день популярность художника в мировом масштаба определяется 

исключительно по количеству людей, которые покупают билеты на выставки, - 

именно так считает британское издание The Art Newspaper. В 2014 году ретроспективу 

художницы, которой уже 86 лет, посетили в Бразилии два миллиона людей. Выставка 

имеет название «Бесконечная одержимость». – 

В экспозиции были невероятных размеров инсталляции, декорированные зеркалами и 

рисунком в горох. Работы самой знаменитой художницы-японки выставляются 

периодически по всему миру. Что самое интересно, автор уже 10 лет добровольно 

проживает в психиатрической лечебнице. Там она и работает над своими необычными 

экспонатами. Японка творит в жанрах: живопись; коллаж; скульптура; перформанс; 

инсталляция; хеппенинг. Стили, которые она использует в своих работах: арт-брют; 

поп-арт. Она занимается живописью, делает невероятные коллажи, создает 

инсталляции и мягкие скульптуры. Одна из ее работ была продана за 5 100 000 $ и 

побила все рекорды в цене на произведения современного искусства.  

 

 

 4.. Обобщение. Подведение итога урока 

- Скажите, что вы сегодня нового узнали? 

- Что для вас было новым? 

 

 5. Рефлексия 

- Что для вас сегодня было самым интересным? 

- Творчество какой художницы не оставило вас равнодушным? 

 


