
Тема исследовательского проекта:  

«Взаимосвязь изобразительного искусства и музыки» 

 

Связь между музыкой и изобразительным искусством возникла давно — в 

ритуалах, театре, религии — и с тех пор постоянно менялась: от попыток полного синтеза 

до простого заимствования приёмов друг у друга. Сейчас, с новыми технологиями, этот 

диалог продолжается — но суть остаётся прежней: художники и музыканты ищут общие 

формы, чтобы сильнее влиять на чувства зрителя. 

 

Цель исследования: Изучить взаимосвязь между изобразительным искусством и 

музыкой, проследить эволюцию этой связи от исторических ритуалов до современных 

технологических подходов. 

 

Задачи исследования: 

1. Исследование исторических концепций синтеза музыки и изобразительного 

искусства: Анализ теорий и практик, таких как "музыка цвета", "цветовые органы" 

и Гезамткунстверк. 

2. Анализ влияния музыки на изобразительное искусство: Рассмотрение 

использования цвета, композиции и других элементов живописи для передачи 

музыкальных идей и эмоций. 

3. Изучение современных подходов к синтезу музыки и изображения:  

Исследование графических партитур и технологических возможностей 

медиаискусства (генеративная графика, нейросети). 

 

Актуальность: 

Актуальность исследования обусловлена продолжающимся диалогом между 

художниками и музыкантами в поиске общих форм для усиления эмоционального 

воздействия на зрителя/слушателя. 

В условиях развития новых технологий и медиаискусства, понимание взаимосвязи 

музыки и изображения позволяет создавать более выразительные и многогранные 

произведения искусства. 

 

 Основная часть: 

Луи-Бертран Кастель (1688-1757). Французский философ и математик разработал 

систему, которая соотносила интервалы музыкальной гаммы и цветового спектра, 

дававшую прямое соответствие между нотой и цветом под названием «Музыка цвета». Он 

предложил гамму из двенадцати цветов, соответствующих полутонам, входящим в октаву: 

C — голубой, C# — зеленый (бледно-зеленый или зеленая земля Вероны), D — зеленый, 

D# — оливково-зеленый, E — желтый, F — Аврора (персиковый — прим. ред.), F# — 

Оранжевый, G — Красный, G# — Малиновый, A — Фиолетовый, A# — Агат (голубовато-

фиолетовый), B — Фиолетово-синий. 



 
 

 

Кастель даже построил музыкальный инструмент «Цветовой клавикорд», который 

преобразовывал звук в цвет, чтобы глухие люди могли «видеть» музыку. 

  
 

А теперь, представьте себе инструмент для синестезии — таблицу, которая будто 

переводит музыку в цвет: 12 узких колонок — это 12 голосов спектра, от красного через 

оранжевый, жёлтый и зелёный до синего и фиолетово‑красного, а семь горизонтальных 

рядов — цветовые «октавы»: снизу — глубокие, насыщенные тона, словно бархат в ночи, 

вверх — всё светлее и бледнее, как рассветный туман; над колонками проставлены 

номера, под каждой — музыкальная нота (например, Фа‑диез/Соль‑бемоль, Соль, Ля и 

т.д.), так что таблицу можно читать как клавиатуру: вправо — меняется оттенок, вверх — 

повышается светлота; она помогает мысленно переводить цвета в звуки и наоборот — 

находить ритмы, акценты и гармонии, будто вы дирижируете оркестром, составленным не 

из инструментов, а из оттенков. 



 
 

Бетховен (композитор работал с музыкой, будучи глухим) не переводил ноты в 

цвета буквально, а «раскрашивал» музыку выбором инструментов, регистров, гармоний и 

приёмов исполнения — так высокие ноты звучат светлее, низкие темнее, а тембр и 

динамика задают звуковую «палитру», которую Фесенко мастерски перенёс в визуальную 

форму. 

 
 

В картине Виктора Вениаминовича Фесенко (1942-2023) «Мечта» начальный 

восьмитакт «К Элизе», написанный Людвиг ван Бетховеном (1770-1827), словно 

перелился в цвет: мелодия плывёт по береговой линии, художник использует не только 

оттенки самой темы, но и «цветовые октавы», как в музыке переносят мотив по регистру; 

в небе смешались оранжево‑жёлтый и фиолетовый (ля и ми) с примесью зелёного (до), 

образуя минорное трезвучие ля‑до‑ми — центральную опору пьесы, море отзывается 

фиолетом и тёплыми оранжевыми нотами, блики на воде расставлены как музыкальные 

акценты, а слои лессировок добавляют глубины. 



 
 

Николай Римский-Корсаков (1844-1908) и Александр Скрябин (1872-1915) 

мечтали, чтобы ноты напрямую отвечали цветам и свету. Однако восприятие 

тональностей у них во многом не совпадало. Например, Скрябин слышал тональность До 

мажор в красном, а Римский-Корсаков в белом цвете. Скрябин утверждал тональность Ля 

мажор как зелёный цвет, а Римский-Корсаков говорил о ясном, весеннем, розовом 

состоянии. 

 
 

В своих поздних идеях Скрябин предлагал «цветовые органы» — устройства, 

которые переводили музыкальные события в световые эффекты. Хотя это не совсем 

научный перевод «нота = цвет», скорее поэтическая попытка расширить восприятие: звук 

должен был не только звучать, но и «светиться». Первый в мире светомузыкальный 

аппарат, созданный по задумке Александра Скрябина его другом, инженером 

Александром Мозером. 

 



Рихард Вагнер (1813-1883) придумал идею Гезамткунстверка — «всеискусства», 

где спектакль должен быть «целым организмом»: музыка, слово, сцена и декорации 

работают вместе на одну идею. Он также использовал лейтмотивы — короткие мелодии, 

которые привязывают звук к персонажу или событию — это усиливает эмоции и делает 

сцену запоминающейся. Представьте: вы видите красный плащ и тут же слышите 

знакомую мелодию — образ и звук усиливают друг друга и создают одно эмоциональное 

поле. 

 
 

Василий Кандинский (1866-1944) рассматривал абстрактную живопись как 

«звучащую». Для него линия была похожа на мелодию, пятно цвета — на аккорд. Он не 

хотел изображать предметы, а стремился к чистой форме и эмоции, которые можно было 

бы «услышать глазами». Его работы помогли людям думать о том, как визуальные ритмы 

и гармонии могут быть близки музыкальным структурам. 

 
 

В середине XX века появились графические партитуры — рисунки, штрихи, поля, 

по которым исполнитель создаёт звук. Джон Кейдж (1912-1992) применял текстовые 

инструкции и абстрактные рисунки как руководство для исполнения, как, например, в его 

произведении «Aria», где цветные линии и формы указывали, как и когда изменять голос 

или инструменты. 



 
 

Хотя отголоски графических партитур можно найти и в XV веке: Бод Кордье 

ноттировал свое «Belle bonne» в форме сердечка. Однако, такое оформление не влияло на 

звуковую составляющую, а лишь являлось визуальным дополнением. 

 
 

Сейчас технологии дают новые средства для соединения звука и образа: 

компьютеры анализируют музыку и управляют генеративной графикой, нейросети 

помогают «перевести» звуковой материал в визуальные текстуры. Это не отменяет старых 

идей — скорее, даёт новые инструменты для их воплощения. Медиа‑художники вроде 

Рефик Анадол (турецко-американский медиахудожник) или Карстен Николай (немецкий 

художник, музыкант и владелец лейбла Alva Noto) используют данные и звук как 

материал для световых или пиксельных композиций — но в их работах тоже слышны 

отголоски Вагнера, Кандинского и Скрябина: желание объединить восприятие и усилить 

переживание. 



  
 

Один из ведущих японских электронных композиторов Редзи Икеда  с помощью 

компьютерной программы перекодирует звуковой сигнал в изображение на экранах, в 

синхронизированные паттерны в виде штрих-кодов. 

 
 

Результаты исследования: 

Установлено, что связь между музыкой и изобразительным искусством имеет 

давнюю историю и проявляется в различных формах: от прямого соответствия между 

нотой и цветом (Кастель) до метафорического переноса музыкальных элементов в 

живопись (Фесенко, Кандинский). 

Выявлены различные подходы к синтезу искусств, такие как Гезамткунстверк 

Вагнера, "цветовые органы" Скрябина, графические партитуры Кейджа. 

Показано, как современные технологии (компьютерная графика, нейросети) 

расширяют возможности для соединения звука и изображения, позволяя создавать новые 

формы медиаискусства (работы Рефика Анадола, Карстена Николая, Редзи Икеды). 

 

Выводы: 

Взаимосвязь изобразительного искусства и музыки является постоянным и 

развивающимся процессом, который проявляется в различных формах и подходах. 

Художники и музыканты ищут общие формы и приемы для усиления 

эмоционального воздействия на зрителя/слушателя, используя как традиционные, так и 

современные технологии. 

Исследование данной взаимосвязи позволяет лучше понимать и анализировать 

произведения искусства, а также способствует созданию новых, инновационных проектов, 

объединяющих звук и изображение. 



Музыка и изобразительное искусство всюду переплетаются: иногда как 

равноправные партнёры в спектакле, иногда как метафора, иногда — как инструкция. Не 

бойтесь слушать и экспериментировать. Попробуйте переводить одно в другое — и вы 

увидите, что в этом диалоге рождаются новые образы и новые чувства. 

 


