
«Накануне Рождества» - под этим названием в залах на Кузнецком, 20 в 
конце декабря открылась ставшая уже традиционной выставка худож-
ников секции декоративно-прикладного искусства. И как все группо-
вые выставки секции ДПИ — это всегда событие, воплощение наяву са-
мых смелых и красочных решений в керамике, текстиле, стекле, дереве, 
в лаковой миниатюре и ювелирном искусстве. В этом году снова про-
явился свойственный выставкам этой секции подход в создании экспо-
зиционного пространства как некого сценического действа, в котором  
участвуют ведущие московские художники. 

В решении «зимней» темы у устроителей  наработаны уже свои тради-
ционные композиционные схемы. Гостей выставки встречал синий мо-
заичный «Дракон» К. Ветровой, который настраивал на сказочный лад 
этого самого любимого детьми и взрослыми праздника. В залах были 
представлены авторские модели одежды, соответствующие празднич-
ному настроению (Л. Осьмушина, Т. Рублева, М. Голубева, Д. Травнико-
ва, Т. Шнайдер,  К. Дмитриева, И. Русова, О. Железкина и др.); работы 
из стекла, напоминающие ледяные скульптуры (Л. Серова, А. Ярмоль-
ник, Я. Буланцева); нарядные новогодние елки из разных материалов 
(Н. Полянской -  из керамики, А. Бутиной — из стекла, Л. Бутиной — 
из текстиля); зимние сюжеты в технике гобелена и батика  (Л. Рубцова, 
А. Гораздин, А. Косульникова, В. Занегина, Л. Шафранская, А. Богачева, 
А. Нефедов, С. Шиповская, М. Хасьянова и др.), забавные куклы О. Ча-
поровой, словно вышедшие из детских фантазий («Страшная сказка» и 
«Зима»); трогательные, наивные «Уточка» и «Кот» Д. Чернова; полные 
волшебного домашнего тепла, навеянные фольклорными образами ра-
боты Т. Шихиревой и Н. Конончука: панно в деревянном обрамлении 
«Сказки детства» и резной «Лев на сундуке»; фигуры из дерева Е. Кудри-
ной и Т. Фленовой. И тем более интересно, как каждый из участников 
со свойственными ему стилистическими и жанровыми пристрастиями, 
используя самые неожиданные сочетания материалов, трактовал но-
вогоднюю тему, открыв простор для творческого поиска. Текстильное 
панно Л. Рубцовой «Снежное фуэте», решенное в серебристо-голубова-
той цветовой гамме, как нельзя лучше отвечало зимней тематике экспо-
зиции, подхватив музыкальную тему, начатую гобеленом  А. Гораздина 
«Время возможностей» (2015, шерсть, авторское ткачество) и батиком 
«Оттепель» А. Нефедова. 

Особо хотелось бы отметить выразительные по ритмическому и цве-
товому решению текстильные коллажи — В. Пащенко и Е. Храпковой 
«Малое Жуково» и Н. Корягиной «Зимние узоры» и «Мюнхен-буфф» (ло-
скутная техника), которые смотрелись на стенах очень декоративно и 
нарядно. В этой же технике коллажа были представлены оригинальные 
работы Т. Киселевой «Царицыно» и «Ростов Великий», которые очень 
близки к живописному подходу в решении пейзажного образа. 

Нельзя не сказать о работах из стекла, представленных на выставке. 
Стекло реагирует на свет, который оживляет его поверхность, модели-
рует форму. В работах Л. Серовой («Вершины»), А. Ярмольник и Я. Булан-
цевой («Суета») свет словно превращает стекло в лед — прозрачный, 
загадочный материал, символ вечности и непостоянства. Зеркальный 
витраж Л. Серовой «Нормандский этюд» приоткрыл дверь в таинствен-
ную глубину Зазеркалья. В пластах из керамики Ю. Овчаровой («Зим-
нее окно») и М. Емельяновой («Наутилус») чувствовалось стремление 
к упорядочности, к выразительности форм. В витринах можно было 
полюбоваться на ювелирные изысканные украшения В. Мурушкина, Е. 
Голиковой, А. Михайлова, В. Середина, на шкатулки из папье-маше В. 
Смоленской, Е. Стольниковой, Н. Бычковой и др. А лаковые миниатюры 
В. Баньковского («Святки», «Рождество», папье-маше, масло, лак) обра-
щены к  национальным традициям рождественских праздников, сим-
волика которых в этих работах напрямую связана с  выбором техники 
исполнения.

На выставках художников декоративно-прикладного искусства реаль-
ность часто сочетается с фантазией, порождая интересные авторские 
воплощения как отражение мира внутреннего, парадоксального и уди-
вительного. И судя по реакции зрителей — интересного и привлека-
тельного.

Радослава Конечна

 ОРДЕНА ЛОМОНОСОВА ЗА ЗАСЛУГИ И БОЛЬШОЙ ВКЛАД В 
РАЗВИТИЕ ОТЕЧЕСТВЕННОЙ КУЛЬТУРЫ И ИСКУССТВА

С НОВЫМ 2016 ГОДОМ!
Зимние экспромты

Издание региональной общественной 
организации

“МОСКОВСКИЙ СОЮЗ ХУДОЖНИКОВ”

№  11-12
2015

Дорогие друзья! 

От имени Правления Московского Союза 
художников поздравляю вас с Новым годом 
и Рождеством! 

Московский Союз художников пережи-
вает сейчас непростое время: столичные 
чиновники пытаются по часто вымыш-
ленным причинам лишить художников их 
мастерских, а для наших проектов аренда 
залов в центре Москвы, где раньше мы 
регулярно устраивали свои выставки, 
стала просто неподъемной. Но мы наде-
емся, что почти 85-летний «творческий 
стаж» МСХ — крупнейшей  в столице 
общественной организации художников 
— поможет преодолеть все трудности. 

Но только все вместе мы сможем оказать 
сопротивление такому беспрецедент-
ному давлению, направленному на унич-
тожение российской культуры. Надо 
бороться доступными нам средствами: 
своевременной оплатой мастерских и 
членских взносов, на которые и суще-
ствует наш Союз, хорошими, профессио-
нальными выставками. Надо продолжать 
творить так, как подсказывает нам сердце, 
талант и опыт. И поэтому будем все же 
надеяться на лучшее.

Искренне желаю всем нам в Новом году 
счастья, здоровья, творческого вдохно-
вения и новых работ!

Председатель Правления МСХ  В.А. Глухов 

Л.  Рубцова.  Снежное фуэте.  Панно,  роспись.  2014

Т.  Шихирева,  Н.  Конончук.  Лев на сундуке.  
Резьба по дереву, темпера

А. Богачева.  Путешествие по Старому свету.  
Италия.  Батик.  2015

А.  Бутина.  Новогодняя ель.   Стекло.  2015



2 · тема ТЕМА
Новогодняя шу тка

Кузнецкий мост, 11

17.01-31.01  (15 дней)  -  Персональная выставка И.В. Николаева (секция художников 	
			     монументально-декоративного искусства МСХ). 
14.03 -27.03 (14 дней)  -  выставка секции декоративно-прикладного искусства 
			     «Весна — 2016».
25.04 — 15.05 (23 дня) -    выставка работ художников секции художественного 
			       проектирования МСХ.
06.06 — 19.06 (14 дней) -  выставка «Свет единства». Участники выставки: 
			         Ю. и И. Попковы, О. Акулина, В. Гераскевич, М. Митлянский, 
			        А. Бабин, А. Смирнов, Я. Поклад, Ю. Уваров, М. Даугавиете и др.
26.06 — 17.07 (22 дня) -    межсекционная выставка работ плакатистов, промграфиков 	
			        и художников книги.
18.07 — 31.07 (14 дней) -  проект «Любимые художники» (При участии Т. Салахова, 
			         А. Рукавишникова, М. Переяславца, Л. Баранова, Н. Нестеровой,  	
			         В. Соскиева, П. Никонова, В. Калинина, М. Дронова, Г. Серова и др.)
15.08 — 05.09 (22 дня)   -    выставка плаката ко Дню города.
24.10 — 06.11 (14 дней) -   групповая выставка живописи «Возвращение картины». 
			          (При участии  И. Лотовой, В. Русанова, В. Разгулина, 
			          А. Любавина, В. Глухова, Ю. Шишкова, О. Рудаковой и др.)

Кузнецкий мост, 20 

03.01 — 09.01 (7 дней) — И.С. Коршунов (живопись)
10.01 — 17.01 (8 дней) — проект «Русская провинция» (куратор П.И. Грошев)
18.01 — 25.01 (8 дней) — выставка Творческого объединения «Ирида» 			 
	                                       «Московская пастель» (куратор М.С. Эсмонт)
26.01 — 31.01 (6 дней) — И.П. Лемешев (секция художников театра, кино и 		
		                       телевидения)
01.02 — 21.02 (21 день) — выставка работ Товарищества живописцев 			
                                      	   МСХ  «Натюрморт. Жанр в развитии»
22.02 — 02.03 (10 дней) — выставка «Формула формы»  (куратор О.А. 			 
	                                           Пушкарева)
03.03 — 12.03 (10 дней) — выставка Гильдии художественного проектирования

13.03 — 20.03 (8 дней) — А.С. Боим (живопись, графика)
21.03 — 29.03 (9 дней) — выставка графики (А.В. Кузина и группа художников)
31.03 — 03.04 (4 дня) —  Л.А. Суховерова и студенты школы «Икебана» 			
	                                     (коммерческая выставка)
04.04 — 10.04 (7 дней) — «Память» (секция скульптуры)
11.04 — 23.04 (13 дней) — конкурс плаката
24.04 — 08.05 (15 дней) — выставка Грайяра Диарбекирняна (Ливан) — 		
			          (коммерческая выставка)
10.05 — 21.05 (12 дней) — выставка В.Ш. Окиташвили (живопись)
22.05 — 29.05 (8 дней) —   выставка «Московские художники — регионам» 		
		                         (куратор Е.Ю. Павловская)
30.05— 28.08 —                      зал свободен
01.09 — 12.09 (12 дней) — выставка галереи «Альбатрос» (художники С.Г. 		
		                          Антонов, И.Л. Коваленко)
13.09- 16.09 (4 дня) —         зал свободен
17.09 — 25.09 (9 дней) —    В.И. Башлыков (живопись, гарфика)
26.09 — 09.10 (14 дней) — книга «Волшебная пила» (секция графики)
10.10 — 16.10 (7 дней) —  выставка молодых художников (куратор Ю.А. 		
		                         Шишков)
17.10 — 25.10 (9 дней) —  Н.Г. Шахбазян (плакат)
26.10 — 30.10 (5 дней) — зал свободен
31.10 — 06.11 (7 дней) — Б.М. Неменский, Л.А. Неменский (живопись)
07.11 — 16.11 (10 дней) — выставка эстампа (секция графики)
17.11— 26.11 (10 дней) — выставка «Скульптура малых форм»
27.11 — 06.12 (10 дней) — выставка работ (в том числе наследия) 			 
		                          преподавателей МХУ Памяти 1905 года (куратор М. 		
			          Комарова)
07.12— 16.12 (10 дней) —  выставка Гильдии художественного проектирования
17.12 — 30.12 (14 дней) — Рождественская выставка секции ДПИ

Если Вы хотите организовать свою выставку в залах МСХ на Кузнецком мосту, д. 20, обращаться по  тел. 8-495-624-79-52

 ВыставОЧНЫЙ ПЛАН  НА 2016 год (в течение года в план могут вноситься изменения)

Это - шуточная рекомендация по подго-
товке помещения мастерской художника 
перед проверкой инспекторами Департа-
мента городского имущества г. Москвы. 
Но, как известно, в каждой шутке есть доля 
истины, к сожалению, порой печальной.

Начнем со входа в помещения мастер-
ской. Ключи от дверей должны находиться 
в доступном для инспекторов Департа-
мента месте или двери не должны иметь 
замков вовсе. Это дает возможность прове-
дения внезапных (плановых или внепла-
новых) проверок инспекторами Департа-
мента. У входной двери должен отсутство-
вать коврик для вытирания ног. Наличие 
коврика может спровоцировать инспек-
тора на выводы о присутствии посторонних 

лиц или использования помещения для 
их проживания. На входной двери должна 
быть прикреплена табличка с указанием 
времени работы в мастерской. Время 
работы не должно превышать норм предус-
мотренных Трудовым Кодексом РФ. 

Так как мастерская предназначена исклю-
чительно и только для творческой деятель-
ности, то в помещении ЗАПРЕЩАЕТСЯ: 

- иметь предметы, не относящиеся к творче-
ской деятельности и мешающие сосредото-
читься на творческом процессе;

- иметь телевизоры, холодильники, микро-
волновые печи и другие вредные для 
здоровья художника бытовые приборы, в том 
числе и зубные щетки;

- использование приемников, музыкальных 
центров и других приборов, издающих звуки. 
Возможно лишь прослушивание рок-группы 
«Кукрыниксы» как имеющей отношение к 
известным художникам;

- размещение в мастерской столов, кресел, 
стульев, диванов и других предметов 
роскоши, которые позволяют художнику 
расслабиться и отвлекают от полноцен-
ного творческого процесса. В случае работы 
художника с натурщицами и натурщиками 
обязать приносить их вышеперечисленные 
предметы с собой, а после сеанса забирать;

- отсутствие душевой и туалета в помещении 
освободит художника от излишних комму-
нальных затрат и позволит направить высво-
бодившиеся средства на более полезные 
цели.

Департамент имущества допускает в исклю-
чительных случаях иметь запас продоволь-
ствия с длительным сроком хранения для 
представительских целей: 

- бутылка водки (1 шт.) - для народных 
художников — 2 шт.

- рыбные консервы (1 шт)
- чай в пакетиках (кипяток рекомендуется 

приносить с собой в термосе)
- кофе растворимый (1 банку)
- сахар кусковой (1 пачку)
Такой набор продуктов позволит художнику 

принять друзей или заказчиков на высоком 
уровне, хотя лучше избегать присутствия в 
мастерской посторонних лиц, т.  к. это может 
быть истолковано при проверке как исполь-
зование помещения не по назначению.

Для облегчения жизни художников Департа-
мент предлагает им  придерживаться следую-
щего распорядка дня: 

- подъем в  6 часов утра;
- плотный завтрак в 8 часов (завтрак должен 

включать в себя обед и ужин, так как художник 
должен осознавать, что он занимается твор-
чеством и принимает лишь духовную пищу);

- для проезда в мастерскую не рекомендутся 
использовать личный автотранспорт, так как 
его все равно негде припарковать, а  рези-
дентских разрешений художникам не дают;

- работа в мастерской согласно режиму, 
предложенному Департаментом, дает 

возможность художникам не отвлекаться 
на мелочи, так как Департамент предусмо-
трел все для их удобства;

- Департамент с пониманием относится к 
тому, что художник, находясь в состоянии 
вдохновения, может забыть об окончании 
рабочего дня и не успеть воспользоваться 
общественным транспортом. В этом случае 
художнику позволяется провести ночь в 
мастерской при условии, что место для 
ночлега будет оборудовано автомобиль-
ными ремнями безопасности, которые 
уберегут спящего стоя художника от травм. 
Художнику будет полезно изучить анатомию 
и физиологию лошади, так как известно, что 
это умное животное отдыхает и спит стоя.

Рекомендации по итогам актов 
проверок составил Ю.С. Куршаков

Т.  Назаренко.   Мастерская.  Часть триптиха. 1983

Е.  Косушкина.  Мастерская.  Ночной  город.  2009
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Так называлась выставка, прошедшая в ноябре 2015 года в 
выставочном зале Союза художников России (ул. Покровка, 
д. 37). Желая не столько понять, сколько ощутить-пережить 
современность, полезно посмотреть на нее глазами худож-
ников, подивиться многообразию точек зрений, убеждений 
и ими обусловленных образных эманаций текущего. При 
этом для зрительского доверия важна не только зоркость, 
но и воспитанность художнического видения. Собствен-
ного удовольствия ради выбираешь из сиюминутной пута-
ющей хаотичности два ясных взгляда – один медиативно-
сосредоточенный на неспешно-вечном, другой подвижно-
любопытный к «бисеру  жизни»; один умудренно-мужской, 
другой молодо-женский; один отцовский, другой дочерний, 
и, при всех сюжетных несходствах, родственно дополни-
тельных в стереоскопичном восприятии жизненного круга.

У Валерия Павловича и Настасьи Валерьевны Полотновых 
помимо кровного, общее «суриковское» родословие. Они 
от плоти и сущностей «московской» традиции в русской 
культуре – традиции превосходства живого чувства над 

болезненно переразвившимся интеллектом; традиции 
преимущественно человечно-лирично-гармоничной, не 
желающей соглашаться с разладами ни в смыслах, ни в 
воплощениях; традиции, настоянной на бесконечности 
валерно-колористических претворений «равнодушной 
природы» в идеальную зримость и канонически совершен-
ствуемую формальность.

Взгляд Полотнова-старшего воспитан «скучностью» лесо-
степных пространств русско-азиатского, заволжского 
пограничья, родственен завороженному зрению акса-
ковского «Багрова-внука», настроен на «горизонтально-
полосную» фризовость, чуток к малейшим цветовым 
изменениям эфирного «белого света», вобравшего спек-
тральность, медленно ею то наполняющегося, то затуха-
ющего, вызывающего резонансные душевные колебания. 
Живопись Валерия Полотнова – сверхсложный камертон, 
позволяющий человеку «выпасть» из линейного времени 
в «вечную», бесконечно длящуюся современность, пребы-
вать в ней чаще незаметно, оставляя лишь легко замета-
емый снежный или тающий за стремительным самолетом 
след. Одна из самых сложных, родственных «безлюдности», 
тем-нот – одинокость перед мирозданием, одинокость, 
питающая душу редкими радостями слияния-растворения 
в погодных равновесных состояниях.

Настя Полотнова-младшая – дитя города-мегаполиса, 
отзывчиво-динамичная, любопытная к мелочам, отрисо-
ванным деталям, склонная к остроумной (в первичном 
значении слова) сюжетности, любящая быструю смену 
декораций времен года и состояний  – то летний грибной 
дождик, то снежный порыв,… – все в радость человекам, 
не стремящимся от них укрыться в квартирах-изоляторах. 
Все в радость ее героиням-девицам, разному зверью, все 
к лицу живущим почти «растительной» жизнью городкам 
русской прекрасной провинции, знавшим и юность, и 
великую зрелость, по-стариковски с разной степенью 
достоинства пребывающих в старости. Полотнова-младшая 
– график, верная почти вымирающей, как и вся дорогая ей 
культура, технике -  литографии, редкостной в ряду совре-
менных полиграфических излишеств, технике утружда-
ющей, капризной, требующей от адептов стоицизма, но 
превращающей их в аристократов эстампа, отмеченных 
особым, выделяющим из среды благородством. Прияв от 
отца любовь к ритмике фризов, вводящих в сосредотачи-
вающий транс, Настя Полотнова с удовольствием экспе-
риментирует и с другими форматами, чувствует их пота-
енную композиционную структуру, выявляет ее, скрывая 
за многодельной, занимательной внешностью. Мягкая 
цветовая изысканность ее литографии сродни формальной 
стилистике холстов Полотнова-старшего.

Отец и дочь достойно представляют современное клас-
сическое искусство. Во время, когда реализм утратил 
всеобщую обязательность, во время его самоочищения, 
отделяющего избранных от многих званных, важно дока-
зательное качество реалистической первосущности. 
Перед нами два творящих взгляда художников-реали-

стов, воспитанных предшествующей «московской» тради-
цией, развивших ее в современность, стоящих на пределе  
посильных сегодняшнему достоинству форм и смыслов, 
позволяющих заглянуть-продвинуться в неясное будущее.

Сергей Гавриляченко

Взгляд в современность

Леонид Зорин. «Россия, которую я 
люблю». Путешествие в рассказах, 
живописи и графике. Архитектура-С.: 
М., 2015.

Презентация этой удивительной книги 
состоялась на очередной «Литературной 
встрече» в Музее экслибриса и миниа-

тюрной книги в рамках объявленного 
в 2015 году Года литературы. Автор ее, 
Леонид Николаевич Зорин – профессор 
кафедры дизайна архитектурной среды 
Архитектурного института (МАрхИ). 
И одновременно – живописец, рисо-
вальщик, гравер, владеющий всеми техни-
ками гравюры, но влюбленный в офорт, в 
коем является не только практиком, но 
и теоретиком, автором книги «Алхимия 
офорта» (2002). Его же перу принадлежит 
монография «Эстамп» (2004) и на подходе 
учебник «Рисунок архитектуры». По его 
инициативе при МАрхИ создана студия 
офорта, успешно функционирующая и 
сегодня. Многие ученики Леонида Нико-
лаевича стали известными архитекторами 
и художниками.

А еще он – неистовый путешественник, 
объехавший всю Россию  – от Калинин-
града до Чукотки, от своего родного 
Владимира до далекой Камчатки. 
Побывал он также во многих экзотиче-
ских странах Азии, Латинской Америки, 
Африки, ну, заодно, и старушки-Европы. 
И из каждой поездки привозил огромное 
количество рисунков, акварельных 
эскизов, фотографий, на основе которых 

создавал серии офортов, живописных 
полотен и акварельных листов. Мимо-
летные впечатления преобразовывались 
в чеканные образы, философски осмыс-
ленные и полные восхищения красотой 
мира Божьего. Где только не показывал 
он свои работы! На стойбище оленеводов  
Нарьян-Мара, в горах Памира, в краевед-
ческих музеях Камчатки и Алтая, в Риге и 
Нью-Йорке, Токио и Дели, Тривандруме 
(Индия, штат Керала) и Гаване…

Так рождались книги-альбомы, особую 
прелесть которым придают сопровожда-
ющие каждую иллюстрацию авторские 
тексты. Не занудливые справки, а тури-
стические «байки» – веселые, лукавые, 
иногда «соленые», но неизменно добро-
желательные. Автор влюблен в своих 
спутников по путешествиям, в людей, с 
которыми сводила его судьба (а их сотни, 
если не тысячи, и для каждого нашлось 
доброе слово). Но главная любовь Зорина 
– Россия. Не плакатно-парадная, а та, что 
«с черного хода» – глубинная, заповедная, 
ничем не приукрашенная, но до боли 
родная…

Олег Торчинский

«Россия, которую я люблю»

В. Полотнов.  На Севере дальнем.  2015

А.  Полотнова.  Грустная Пеструха.  Из серии "Деревенька" .
Автолитография.  2010

А.  Полотнова.  Огуречики.  У бабушки в кладовке.  
Цв.  литография.  2014

В. Полотнов.  Свято-Успенский собор на Соборном холме.   2014

Св. Никола
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С 5 по 15 ноября с.г. истинные ценители искус-
ства получили возможность увидеть в залах 
МСХ на Старосадском, 5 живопись известного 
московского художника Елены Павловской. Посреди 
промозглой московской осени выставка ее работ 
оказалась долгожданным подарком для зрителей и 
коллег художника. 

Я всегда отмечаю работы Е. Павловской на груп-
повых выставках, стараюсь не пропустить и ее 
персональные экспозициии. И обычно рядом с ее 
полотнами хочется  постоять подольше, вгляды-
ваясь и пытаясь уловить логику творческой мысли 
этого художника, очень требовательного к себе. 

Круг мотивов ее творчества не слишком велик: это, 
прежде всего, пейзаж, натюрморт, фигуративная 
композиция и «ню». И в пределах этого круга, не 
выходя за него, развертывается строй образов 
и сюжетов живописца.  Именно в реальности 
художник находит тот особый смысл, движение, 
форму и цветовые отношения, которые приоткры-
вают нам дверь в ее мир. 

Определяя истоки жанровых и стилистических 
пристрастий того или иного мастера, обычно 
перечисляют факты творческой биографии. Для 
Елены Павловской - это детские впечатления от 
посещения мастерской скульптора Р.Г. Бадовой 
— сестры ее бабушки и ученицы А. Матвеева, 
учеба в детской художественной школе им. В.А. 
Серова,  в МАХУ Памяти 1905 года у Ю.М. Карпу-
шина и А.М. Шелегеды, на художественно-графи-
ческом факультете МГЗПИ (руководитель диплома 
— А.А. Унковский) и в аспирантуре института (все 
учебные заведения она окончила с отличием), твор-
ческое общение с замечательными живописцами 
Д.А. Воронцовым, М.Г. Абакумовым, В.С. Куколем 
и др., успехи на московских, российских и между-
народных выставках, многолетний опыт препода-
вания (ныне — в Институте искусств МПГУ) и т.д. От 
своих учителей Павловская переняла уважение к 
живописной традиции, к работе на пленэре, тягу к 
старинным городам средней полосы России, а также 
интерес к природным, архитектурным и историче-
ским памятникам Крыма, Индии, Италии, Греции, 
Туниса, Черногории и других мест, по которым 
проходят маршруты ее частых путешествий.

Особая роль в творчестве Е. Павловской отводится, 
безусловно, пейзажу — пластическая динамика ее 
холстов создает впечатление неудержимого, пуль-
сирующего движения цветовых масс, усиленного 
выразительным пастозным мазком («Октябрь. В 
день Иоанна Богослова», 2008; «Ростов Великий. 
Осень», 2009; «Март на дворе. Коломна», 2013). 
Именно цвет более, чем что-либо становится выра-
зителем той сложной духовной гармонии, которая 
отличает работы художника. Привычка мыслить 
цветом, его градациями и нюансами остается 
основой ее живописи. Природный дар колориста, 
точная передача цвето-тональной мелодии помо-
гают вдохнуть в пейзаж момент именно внутренней, 

а не внешней событийности. В большинстве полотен 
мотив увиден в «динамике», в смене суточного или 
сезонного освещения согласно крымовскому прин-
ципу верности «дню и часу» («В Коломне. Дождь», 
2005; «Ростов Великий. Осень», 2009; «Хмурый день в 
Рыбинске. Стоялая улица», 2012; «Первый снег. Пере-
славль», 2014). Созданные ею пейзажные работы 
являются  не просто «портретами» конкретных мест, 
в них есть большее, чем реальность образа, в них 
есть точность эмоционального ощущения. На этом и 
построена драматургия этих работ, диалоги пласти-
ческих масс и цветовых пятен. 

С легкостью, присущей лишь опытному профес-
сионалу, Павловская являет неудержимость 
своего творческого темперамента. Маленькие 
пейзажные этюды, которым в экспозиции был 
отведен отдельный зал, написанные непосред-
ственно с натуры  - в Риме, в Париже, на Родосе, в 
Тунисе, в Индии, в Черногории - благодаря этому 
темпераменту превращаются в настоящие  живо-
писные «жемчужины» («Цветочный базар в Джай-
пуре. Индия», 2009; «В старом Сусе. Тунис», 2010; 
«У Колизея. Рим», 2010; «Вечереет. Родос», 2011 и 
др.). Особенно ценно в них то, что разрозненные 
впечатления от пейзажного мотива она приводит к 
цельной живописной интонации, не раскладывая на 
отдельные фрагменты.

Натюрморты Е. Павловской по общему мажорному 
настроению напоминают народное творчество. Идея 
первых «ярмарочных» натюрмортов возникла на 
празднике в деревне Тимониха Вологодской области 
на родине писателя В. Белова, потом художник не 
раз обращалась к собирательному образу таких 
ярмарок с рукотворными изделиями народных 
промыслов (вологодская и касимовская игрушка, 
свистульки, изделия из керамики и текстиля), как  в 
работах  («Эх, ярмарка!» 2012; «Осенняя ярмарка», 
2012; «Натюрморт с барыней и кавалером», 2015).  
В этих полотнах вещи скомпонованы тесно, напря-
женно, часто перекрывая друг друга. Но постепенно 
«вживаясь» в них  мы начинаем понимать, что и здесь 
цвет богат тональными оттенками, а все предметы 
расположены не хаотично, а ритмически сложно 
взаимосвязаны. И если для пейзажей Павловской 
свойственно пленэрное начало, то в натюрмортах 
решение обретает декоративную выразительность.

Такое же напряженное взаимодействие больших 
цветовых плоскостей в изображении фона и челове-
ческих фигур свойственно и ее новой «индийской» 
серии, которая была представлена на выставке 
(«Продавец цветочных гирлянд», 2015; «Торговец. 
Индия», 2015; «Рыбак», 2015). 

Тут важен и новый для художника интерес к выра-
зительной пластике человеческого тела, пребываю-
щего в довольно условном пейзажном окружении. 
Фигуры даны с низкой точки, поэтому подчиняют 
себе все пространство  холста.

Две «Обнаженные» (обе — 2015г.)  написаны доста-
точно традиционно: женская фигура как Афродита 
рождается из глубины темного фона. Цветом, тонко 

дифференцированной фактурой мазка достигается 
интимность и  камерность интонации.

В экспозиции были представлены артистичные 
по исполнению, но очень разные по формальным 
задачам работы, что свидетельствует о даль-
нейших творческих поисках Павловской  в области 
пространства, формы и цвета.

Радослава Конечна

ЖИВОПИСЬ КАК ПРИЗВАНИЕ

Теплый сентябрь.  2008

Март на дворе.  Коломна.  2013

Ростов Великий.  Осень.  2009

Дождь.  Императорские форумы.  Рим.  2010

Торговцы.  Индия.   2008

Родос.  2011

В старом Сусе.  Тунис.  2010 Эх, ярмарка!  2012
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Искусство, которое не оставляет НИКОГО равнодушныМ
В преддверии большой персональной выставки Ивана Вален-

тиновича Николаева, которая планируется в январе 2016 г. в 
Московском Доме художника на Кузнецком мосту, 11, хочется 
рассказать об этом выдающимся мастере нашего времени. 
Творчество его многообразно. По профессии он художник 
монументалист, но его творчество выходит далеко за  рамки 
одного вида творчества. Его большие живописные полотна 
украшают залы Русского музея в Петербурге. Серии графиче-
ских работ неисчерпаемы. Это портреты его детей и внуков, 
близких ему людей и жанровые композиции.

Трудно сказать, чему он отдаёт большее предпочтение. Всё 
в руках мастера становится значительным художественным 
явлением.

Творческая жизнь И. В. Николаева сложилась счастливо. 
Он родился в  художественной среде. Его предки А. Бенуа, Е. 
Лансере, бабушка З. Серебрякова, мама Т.Б. Серебрякова – 
выдающиеся мастера прошедшей эпохи.

Невозможно в одной статье охватить всё многообразное 
творчество этого художника. Поэтому остановимся лишь на 
одной из последних монументальных работ И. Николаева – это 
оформление станции метро «Достоевская».

Первые эскизы И. Николаев сделал ещё в прошлом веке 
(сейчас это звучит несколько странно), в далёком 1991 году,  
но в связи со всем известными событиями,  строительство 
станции «заморозили», и только в 2010 году она наконец была 
открыта. 

Бывает так, что по прошествии долгого времени работа 
«устаревает»,  но настоящее  произведение искусства живёт 
вне времени. Это относится и к работе  И. Николаева. 

Произведения Ф.М. Достоевского близки душе художника. 
Ему, как  и  Фёдору  Михайловичу,  всё тяжело даётся, хотя тем, 
кто знает И. Николаева, это не заметно. Он, также как и Досто-
евский, живёт исключительно за счёт своего творчества, хотя 
у него  были и есть возможности  воспользоваться творческим 
наследием  своих известных  предков. Как и Достоевского,  
Ивана Николаева  мучают проблемы бытия и человеческих 
взаимоотношений. Он также одинок в своих творческих  худо-
жественных поисках и в самой  жизни, несмотря на большое 
семейство (четверых детей и внуков, которых он не всегда 
может точно сосчитать). Он, как и Ф.М. Достоевский, в своей 
каморке (коммунальной комнате) создаёт художественные 
произведения, надеясь на последующее понимание потом-
ками. 

В ходе работ над эскизами к станции метро «Достоевская» 
Иван Николаев предложил оформить центральный зал много-
фигурными композициями на  пилонах на тему произведений 
Ф.М. Достоевского, а также в одном торце зала выполнить 
портрет писателя, а в другом - композицию «Выступление Ф. М. 
Достоевского на юбилее А.С. Пушкина». На стенах лестничных 
маршей с обеих сторон станции автор решил изобразить 
символические фигуры (по две с каждой стороны), олицетво-
ряющие литературные образы из произведений писателя. 

К сожалению,  композиция с выступлением Ф. М. Достоев-
ского и две фигуры в другом торце зала не были выполнены по 
независящим от автора причинам. Остались эскизы и картоны.

В этой работе И. Николаев сумел показать не только сюжеты, 
фигуры персонажей, их портреты, но и сам дух той эпохи. 
Флорентийская мозаика выполнена в чёрно-серо-белой  
цветовой гамме в соответствии с общим архитектурным 
решением станции. К сожалению, работа выполнялась в Китае 
без необходимого авторского надзора из мрамора тамошних 
пород, которые, безусловно, уступают по цвету, разноо-
бразию и качеству нашим  отечественным минералам. Доста-
точно проехать по московским станциям метро, чтобы в этом 
убедиться. 

Тем не менее, силой своего таланта Иван Николаев сумел 
даже из этих материалов создать замечательный образ, 
достойный произведений  Ф. М. Достоевского.

Вспоминаю его работу над картонами для мозаики. Портрет 
Ф. М. Достоевского высотой около 4-х метров еле вмещался 
в тесной мастерской на Фрунзенской набережной, отхода 
практически не было. Портрет писателя поражал своей 
внутренней мощью, отличной светотеневой проработкой,  
лаконичностью и, несмотря на внушительные размеры, в нём 
не было никакой парадности.

Фигурные композиции картона (из-за отсутствия необхо-
димых площадей) Иван предложил выполнить автору этой 
статьи. Я согласился, но по зрелом размышлении пришел 
к выводу:  как бы верно и хорошо я не перевёл эскизы на 
картон, автор всё равно их будет переделывать. Это было 
вполне логично, и поэтому я предложил его помощнице 
Марине Дедовой-Дзедушинской увеличить их  на плоттере, 
что она и сделала. После этого Иван Валентинович пере-
вернул напечатанные листы на обратную сторону и стал сам 
рисовать картон.

Но главная беда опять же случилась в Китае. Китайцы,  не 
обращая внимания на картоны, запустили эскизы в компьютер 
и по ним стали выполнять мозаику в натуре. Но несмотря на 
все издержки производства, общий дух, композиция, цветовое 
решение сохранили авторскую концепцию.

Было невозможно в столь ограниченном пространстве 
охватить всё многообразие творчества Ф.М. Достоевского, 
и поэтому автор мозаик остановился на основных произ-
ведениях писателя: «Бесы», «Братья Карамазовы», «Идиот», 
«Преступление и наказание». Фигуры на пилонах располо-
жены произвольно и разномасштабно, что создаёт впечат-
ление движения авторской мысли. 

Условность фигур, намёк на конкретный эпизод, сходство 
или несходство портретных образов (ведь каждый представ-
ляет себе внешность литературных героев  по – разному, 
о чём можно судить по  многочисленным версиям экрани-
заций произведений писателя) - всё зависит от авторского 
восприятия.

Мнения о мозаиках И. Николаева бывают прямо противопо-
ложные: кто-то, как автор этих строк, взахлёб хвалит, кто-то 
требует их срубить, считая, что нельзя изображать Расколь-
никова с топором в руках, это писатель может писать об 
убийстве или самоубийстве, а художнику изображать такое 
нельзя ни в коем случае.

Так, всякое новое слово в искусстве и настоящее произ-

ведение искусства зачастую встречают непонимание совре-
менников. Главное, что оно не оставляет никого равно-
душным. Остальное рассудит время.

По моему мнению, наряду с мозаиками  А. Дейнеки, П. 
Корина, П. и Л. Шорчевых и созданных ранее И. Николаевым 
композиций на станции метро «Отрадное», отмеченных 
премией Москвы, и  на станции «Боровицкая», станция 
«Достоевская» является одним из лучших образцов мону-
ментального искусства, выполненных в московском метро-
политене.

Константин  Александров

В Мемориальном музее «Дом Н.В. Гоголя» 
(Никитский бульвар, 7а) прошла выставка  
работ Льва Дьяконицына под названием 
«Реприза», включившая 50 полотен разных 
лет, объединенных общей темой цирка. 
Экспозиция размещалась как в основном 
здании, так и в Новом крыле, примыкающем 
к историческому зданию, где в последние 
годы жизни жил и умер Н.В. Гоголь.

Лев Федорович Дьяконицын – художник, 
искусствовед, критик, историк, философ, 
основатель Творческого объединения худож-
ников центра Москвы «Остож». Перечис-
ление его многочисленных титулов и наград 
займет много места. Но вот некоторые из 
них: кандидат исторических наук; доцент; 
академик Русской академии наук и искус-
ства; академик Международной академии 
наук и искусства Парижа; кавалер ордена 
«За служение Отечеству» III степени, автор 
многочисленных книг и статей по искусству. 
В том числе памятной людям старшего поко-
ления книги «Идейные противоречия в эсте-
тике русской живописи конца Х1Х – начала 
ХХ веков», немыслимо как проскочившей в 
Перми в 1966 году, когда затронутый в ней 
период был напрочь закрыт для исследо-
вания блюстителями идейной чистоты. Мы 
прочли без бранных эпитетов о Д. Бурлюке 
и А. Крученых, Н. Гончаровой и М. Ларио-
нове, В. Кандинском и М. Шагале, К. Малевиче 
и В. Татлине, ознакомились с обширными 
выдержками из запальчиво «скандалезных» 
Манифестов различных  течений – кубофуту-
ристов, лучистов,  представителей «Бубного 
валета» и «Ослиного хвоста». Затем полетело 
со своих постов все руководство Пермского 

книжного издательства, а разборки продол-
жались еще долго…

А зачинщик этой «бучи» -  Лев Дьяконицын 
продолжал идти своим путем, делая только 
то, что считал правильным и нужным: писал 
книги и статьи, встречался с интересными 
людьми, читал лекции. И в начале 1970-х 
годов обратился от теории к практике. С 
той поры им созданы сотни картин – ярких, 
красочных, стилистически узнаваемых. В 
его художественном почерке причудливо 
слились традиции древнерусской иконо-
писи, русского и европейского  авангарда 
начала ХХ века плюс что-то свое, «дьякони-
цынское», присущее только ему. Но в каждом 
из полотен преобладает манера, диктуемая 
замыслом: они могут быть строго реалисти-
ческими, кубическими, абстрактными, но 
всегда оригинальны по замыслу. Звучны по 
палитре и полны восхищения перед красотой 
мира Божьего: натюрморты, пейзажи, инте-
рьеры, обнаженная женская натура. А еще, на 
протяжении  всего творческого пути худож-
ника не оставляет тема Цирка. «Цирк – это же 
свобода, это выход в иное, другое измерение,  
– говорит он. – Это очень отдельное от нашего 
мира высокоорганизованное пространство с 
иными взаимоотношениями. Цирк нарушает 

законы повседневности. И мне это нравится».
«Реприза» в «Доме Н.В. Гоголя» проходит в 

преддверии 85-летия художника, которое он  
будет отмечать в следующем году.  Пожелаем 
же ему и всем нам благополучной встречи на 
юбилее с ним и новыми его работами!

Олег Торчинский

«Цирк – это выход в иное измерение»

Мозаики станции метро "Достоевская" в Москве

Мозаики станции метро "Достоевская" в Москве

Из серии "Цирк"
Из серии "Цирк"



6 ·  мнение МНЕНИЕ
ВРЕМЯ ОСМЫСЛЯТЬ

Когда-то в 1980-х годах замечательный художник Илья 
Табенкин, с которым  я тогда много общалась, сказал мне, 
что его сын Лев - один из лучших  молодых художников. Я 
про себя усмехнулась. Льва я не знала. Но два значительных 
художника в одной семье – это уже слишком. Должно быть,  
какой-нибудь эпигон отца. Но я ошиблась. На поворотной 17 
Молодежной  выставке МОСХа в декабре 1986 года увидела 
работу Льва Табенкина  «Человек с собакой» (1985) и не могла 
от нее оторваться. Простецкий  мужичок в зимней шапке 
держал в руках маленькую собачонку с печальными, чело-
веческими глазами. Собачья лапка доверчиво прижалась 
к  рукаву тулупа или чего-то столь же мало элегантного. Но 
такое создавалось  впечатление обоюдного тепла и любви!

И вот в каталоге «Лев Табенкин. Время говорить» (2015), 
изданном к  выставке художника в галерее Artstory (кура-
торы проекта Люсинэ Петросян  и Михаил Опенгейм), я вновь 
с радостью увидела репродукцию той картины. Выставка 
получилась довольно необычной, как и каталог. Они вместе 
воскрешают наше не столь уж давнее прошлое. Но в России 
время движется по кругу и всегда рывками, да так, что на это 
прошлое часто глядишь с недоумением - неужели так было?

В те безоглядные времена некоторые картины Л. Табенкина 
оказались на  выставке в Германии, где и лежали потом в 
рулонах много лет, пока художник их не вернул, а Галерея не 
решилась их показать. Многие из этих холстов «раннего» Льва 
Табенкина я увидела впервые.

Сколько  еще неизжитой наивности, аскетичной одухот-
воренности в этих женских лицах, застигнутых в момент 
какого-то внутреннего порыва! («Бегущие», 1992 и 1993). 
Работы почти монохромные, с контрастами света и тени, 
вспышками высвечивающие внутреннюю взволнованность 
лиц. Какая сосредоточенность, неспешность и тишина в 
работах «Встреча» (1996) или «Женщина с мертвой птицей» 
(1993)!

Сейчас художник ярче, колористически утонченнее, деко-

ративнее. Перед нами на холстах словно расплавленная 
драгоценная магма. Но   парадоксальным образом убавилось 
сосредоточенной тишины, а   прибавилось злости и отчаяния. 
Уже, пожалуй, не сыскать таких одухотворенных женских лиц. 
Сейчас все больше опасные, а порой и коварные «волшеб-
ницы», запросто приручающие мужчин («Волшебница», 2006; 
«Самсон и Далила», 2009; «Фантазия», 2009). Тогда рыбаки 
вытаскивали невод с диковинными рыбами («Чудесный улов», 
1997), а сейчас чудовищный едок пробует их «на зуб» («Едок», 
2006). Тогда люди взлетали на воздух от переизбытка чувств 
(«Вознесение,1995). Сейчас их уносит что-то дикое и непо-
нятное («Летающие люди», 2004). Тогда, пусть нестройно 
и невпопад, но запросто пели и веселились. Мужичок с 
гармошкой аккомпанирует двум самозабвенно поющим, да и 
сам поет в каком-то остервенении «праздника» («Праздник», 
1997). Сейчас кряжистые персонажи все больше занимаются 
«делом»(«Сбор урожая», 2003).

Что все это значит? Да просто художник со временем изме-
нился, ведь, как говорил Пушкин, «глупец один не изменя-
ется». Но при этом его всегда можно узнать по некоторой 
пластической «корявости» и какой-то «возрожденческой» 
мощи. Но, главное, - по максималистической требователь-
ности к человеку.

В каталоге нахожу статьи о Льве Табенкине тех ранних лет. 
Вот статья Елены Львовой из «Огонька» 1980-х, популяр-
нейшего тогда издания, читаемого интеллигенцией, - виден 
кусочек узнаваемой обложки. А вот моя  статья, предостав-
ленная, как сказано в примечании, Галереей «Манеж».  Заме-
чательная была Галерея, ныне исчезнувшая, как и многие 
другие  маленькие галерейки с индивидуальными лицами.

Каталог, на мой взгляд, просто превосходен. Пожалуй, 
впервые тут можно  увидеть маленькие эскизы художника, 
заготовки к его, как правило, очень большим работам. И 
как они виртуозны, а порой даже изящны! Три  «поющие», 
изображенные на обрывке листа пером, тушью и гуашью 
(1990),  принадлежат, как мне кажется, к наиболее просвет-
ленным табенкинским женским персонажам. На другом 
кусочке бумаги рядом с изящной женской головкой какие-то 
арифметические расчеты карандашом. И подобная творче-
ская «кухня», как представляется, не принижает, а возвы-
шает художника, показывая таинственную магию рождения 
картины.

В самой экспозиции эскизов нет, но впервые представлена 
станковая графика, которая своим лаконизмом, точностью и 
таинственностью открывает совершенно новую грань худож-
ника  -  не экспрессивного и мощного, а лиричного и завора-
живающего. В графике возникают те психологические нюансы, 
которые в нынешних больших картинах подчас утрачены.

Скульптурные каменные головы художник стал создавать 
и выставлять  сравнительно недавно, с 2000-х годов. И это 
действительно новый Табенкин. Не новенький, а именно 
новый. О колоссальной разнице в смыслах двух этих  слов я 
писала в статье, приведенной в каталоге. Новенькое мгно-
венно  стареет, а новое не устаревает, как каменные головы 
Табенкина. Ими я и закончу.

Мандельштам писал о камне, который стал «кружевом». Тут 
камень остается  камнем - массивным, пористым, неподъ-

емным. И тем удивительнее те метаморфозы, которые 
он претерпевает под руками художника. Ирод Великий, 
Иродиада, Сизиф… На наших глазах желтоватый и пятнистый 
камень преображается в загадочные и странно живые чело-
веческие лица, смотрящие на нас как бы из глубины веков. На 
эту, уходящую в прошлое, но устремленную в будущее жизнь, 
ориентировано все творчество Льва Табенкина, избегающего 
суеты моды и диктата рынка.

Выставки такого рода, представляющие прошлые этапы 
творчества значительного художника, необычайно важны. 
Они помогают понять извивы  его развития, а также то, в чем 
он остался неизменным и «упертым», как скала. 

Вера Чайковская

В музее «Садовое кольцо» (проспект Мира,  д.14, стр. 10) 
прошла выставка работ Ольги Трушниковой «Москов-
ская осень».

Ольга Трушникова –  выпускница Пензенского худо-
жественного училища им. К.А. Савицкого и МГАХИ им. 
В.И. Сурикова (мастерская станковой живописи  акаде-
мика Т.Т. Салахова). В 2010 году она была награждена 
Серебряной медалью Российской академии художеств, 
с 2012 года – член-корреспондент РАХ.

Ее полотна – необычное явление для наших хмурых, 
тревожных дней. Они буквально излучают радость, 
какая бывает только в детстве, когда все хорошо: 
солнце светит, мама улыбается, в лужах отражается 
голубое небо с белыми барашками облаков. Палитра 
ее светла, краски чисты и радостны. 

По глубинной сути это - сказка о потерянном рае. 
Но не небесном, а земном. Где царят вечные законы 
природы, белоснежная зима сменяется зелене-
ющей весной, а знойное лето – золотой осенью. Где 
отсутствуют земные огорчения и бессильно само 
Зло. Чем-то тональность творчества Ольги Трушни-
ковой напоминает «Вино из одуванчиков» Рэя Брэд-
бери, только воплощенное в красках. И темы схожие: 
человек и природа, детство и старость, женщина как 
венец природы.

На ее полотнах много обнаженных женщин. Но в них 
нет ни грамма современного сексуального паскудства, 
они целомудренно прекрасны и полны тихого очаро-
вания. Их окружают обыденные вещи, но высвечива-
емые из темноты цветными бликами, они становятся 
таинственными «вещами в себе». 

Есть еще один любимый образ, наличествующий во 
многих полотнах художницы. Это КОТ – символ уюта 
и незыблемости житейских устоев, верный спутник и 
одновременно свободная личность, «гуляющая сама 
по себе». Без этих котов картины Ольги Трушниковой 

потеряли бы немалую долю своей прелести.
Художница в своем искусстве воспевает красоту и 

вечные ценности мира Божьего.  Может быть, как гова-
ривал небезызвестный персонаж Ильфа и Петрова, в 
этом и состоит «великая сермяжная правда»?

Олег Торчинский

В краю медовых котов

Иродиада.  Камень.  2000-е гг. Праздник.  1997

Вознесение. 1994

Кот  медовый.  2011

Ночной кофе.  2014



В ноябре 2015 года Российская академия искусств 
представила выставку Сергея Терюшина и Марины 
Кабыш «Опусы на тему…». Участники – известные 
московские монументалисты - принадлежат 
к разным поколениям и разным школам. Сергей 
Терюшин – выпускник МВХПУ им. С.Г. Строганова 
(мастерская Гелия Коржева, 1972 г.), Марина Кабыш 
окончила Московский государственный академиче-
ский художественный институт им.  В. И. Сурикова 
(мастерская монументальной живописи Евгения 
Максимова, 1995 г.).

Станковые работы монументалистов как правило 
удачно сочетаются друг с другом. Это всегда заметно 
на секционных выставках. И в данной экспозиции 
работы двух художников поддержали друг друга, 
прежде всего, в силу спокойной самодостаточности, 
наполненности собственным смыслом. Возникло и 
некое созвучие, связанное с близкой, не противоре-
чивой оптикой. 

Пожалуй, впервые в моей практике разговор с авто-
рами об их творчестве стал разговором о времени. 
Это не была философическая беседа, приправ-
ленная общими понятиями, но вопросы, вызванные 
первыми впечатлениями от выставки, и данные на 
них ответы выстроились в определённую последо-
вательность. 

Как и что выбирает современный художник в каче-
стве темы? Возможно ли в современных условиях 
продолжение национальной живописной традиции, 
восходящей к лучшим её представителям, или 
важнее поиск языка, сопоставленного времени? Эти 
вопросы стали главной темой разговора. 

Сергей Терюшин мыслит крупными формами, 
значительными обобщениями, убедительно подчи-
няет и гармонизирует мощные стихии. Его компо-
зиции богаты ритмически, подкупают лаконизмом, 
ясностью, логическим взаимодействием частей. 
Вместе с тем, увлечение формальной стороной не 
лишает его произведения эмоциональной напол-
ненности и даже лирики. Скорее напротив, выражен-
ность приёмов обнажает в них прямой повествова-
тельный нерв, вовлекает зрителя в замысел худож-
ника, позволяет наблюдать этот замысел с близкого 
расстояния, «изнутри».

Ясность и выраженность приёмов также не озна-
чает их очевидность и предсказуемость. В решениях 
художника парадоксальным образом нет повторений 
– изобразительные и выразительные средства, компо-
зиция всякий раз организованы по-новому, всегда 
соответствуют мотиву. Такое единичное соответствие 
и есть, в каком-то смысле, тема каждого конкретного 
произведения.

В зависимости от поставленной задачи, темы совер-
шенно меняется характер живописи. Красочный слой 
может почти терять свою материальность, уходить 
в глубину, за фактуру холста, в туманы и сумерки, 
по-акварельному растворяться в воздухе («На Оке»). 
Может ощетиниться графичными каскадами парал-
лельных линий-мазков на полуабстрактном фоне 
(«Башни хлебоприёмного пункта»). Залечь густыми 
геологическими пластами в пустынях натюрмортов 
(«Кувшинчик»).

Собственно, здесь мы прикасаемся к проблеме выра-
зительности языка живописи, его современности, 
согласования или отсутствия согласования с временем. 

Сергей Терюшин находится в постоянном живом 
контакте с визуальной средой мегаполиса. Более 
того, сделал её, пожалуй, главным поводом и содер-
жанием своего творчества. Изображать промыш-
ленные объекты, элеваторы, путепроводы – не значит 
потерять чувствительность. В большом каталоге 
работ Сергея Терюшина, изданном галереей «Коно-
сьер», художник сопроводил каждую репродукцию 
кратким и очень личным комментарием. Например, 
к картине «Велосипедист» (85х170 ) добавлен такой 
фрагмент: «Тёплый летний вечер сменяется душной 
ночью. Шуршание шин по асфальту, частокол осве-
тительных мачт, свет фар автомобилей и среди всего 
этого мимо вдруг проносится почти бесплотный 
велосипедист, бесшумно, словно летучая мышь».

Визуальные свидетельства Марины Кабыш также 
о дне сегодняшнем. Несколько представленных в 
экспозиции картин подобны страницам из дневника 
путешественника. Переходя от картины к картине, 
мы попадаем в различные культурные простран-
ства, обладающие определённым эстетическим 
кодом, цветовым строем. Сам воздух в разных точках 
планеты заряжен по-разному, обладает различной 
проницаемостью.

В картине, навеянной путешествием по Китаю 
(«Гладь озера»), взгляд не встречает сопротив-
ления, проникает в глубину пейзажа, привлечённый 
золотым сиянием освещённых солнцем холмов. В 
то же время лица двух китаянок на переднем плане 
неподвижны и закрыты для понимания. Возможно ли 
разгадать скрытую в них эмоцию?

Впечатление, привезённое из Шанхая, воплотилось 
в картину «Шанхайский натюрморт». Знаменитая на 
весь мир современная архитектура района Пудун 
сливается здесь в сплошную преграду, закрывает 
небо. Непроницаемому фону, как, возможно, един-
ственный ключ к познанию этой части мира, проти-
востоит круглый столик с чашкой латте или капу-
чино.

Мечтой о колониальных товарах, хранящих таин-
ственные ароматы Востока, дышит натюрморт 
«Подарки». Натюрморт играет особую роль в твор-
честве Марины Кабыш. Выступая и как самостоя-
тельный жанр, натюрморт во многих случаях стано-
вится частью многоплановых композиций, играет 
роль посредника, своеобразного введения в тему. 
Располагаясь на переднем плане, он становится 
символической трапезой, открывающей путь к глав-
ному зрелищу.

С Мариной Кабыш мы говорим о том, что совре-
менному художнику необходимо преодолеть отры-
вочность, замкнутость, герметичность непосред-
ственного впечатления, избегать удвоения натуры. 
Изобразительный язык становится сегодня новой 
реальностью, с которой художник работает не менее 
увлечённо, чем с предметом изображения – видом 
природы, архитектурным пейзажем, натюрмортом.

Создавая свои картины, Марина Кабыш комби-
нирует техники и материалы, сочетает фактуры, 
наносит прозрачные слои краски. Кое-где зерно 
холста остаётся незакрытым или едва тронуто 
цветом. Внутри композиции, как недосказанная 
фраза, могут возникать фрагменты не до конца 
проявленной реальности. 

Таковы полупрозрачные руки, прикасающиеся к 
предметам натюрморта, в картине «Флорентийский 
полдник». Живопись здесь напоминает поблёкшие, 
не реставрированные фрески Джотто в базилике 
Санта-Кроче. В той же эстетике написана картина 
«Флорентийский ужин», где миражом из потёков и 
красочных наслоений возникает знаменитый мост 
Понте Веккьо. Время каким-то образом связано с 
неясностями письма, мерцанием и полунамёками 
живописной ткани. Эти приёмы позволяют добиться 
особых зрительных впечатлений, создают визу-
альную среду, в которой могут жить воспоминания, 
а личное время соотносится с историческим. 

Илья Трофимов

ракурс  · 7РАКУРС
Разговор о времени

С. Терюшин.  Натюрморт  "Кувшинчик".   2012

М.  Кабыш.  Шанхайский натюрморт. 

С.  Терюшин.  Башни хлебоприёмного пункта.   2010 М.  Кабыш.  Флорентийский ужин.
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С 27 октября по 15 ноября с.г. в залах Российской 
академии художеств (ул. Пречистенка, 21) прошла 
выставка работ московского художника Олега Ланга 
(1950 -2013) под названием «Сумма живописи». Этот, 
к сожалению, так рано ушедший  из жизни художник, 
был среди московских живописцев одним из самых 
оригинальных и самобытных. К выставке был выпущен 
большой и полный альбом его работ, где помимо 
вступительных статей, есть и необходимые биогра-
фические данные, список выставок и коллекций, 
где находятся его произведения. Но, главное, более 
200 репродукций живописных полотен художника, 
причем очень хорошего качества. 

Говоря о живописи Олега Ланга, не приходится 
делать смыслового зазора между именем художника 
и словом «живопись», как это чаще всего случается... 
Ланг остается среди тех немногих, кто продолжает 
утверждать, что живопись содержит смыслы в себе 
самой: в обязательности осознанной проекции трех-
мерного мира на двухмерную плоскость, в связан-
ности с функциями нашего зрения, в неразъемной 
слитности экспрессии с рефлексией, в возможности 
восхищения цветом, эмоциональным и тактильным 
содержанием каждой конкретной краски. Живо-
пись являтся его прямой речью, без всяких кавычек. 
Понятно,  любой акт искуства можно интерпретиро-
вать как текст, как языковый объект, но далеко не 
в каждом случае этот язык ясно различим, а порой 

вообще возникает сомнение в том, умеет ли этот 
художник говорить. Огромное количество полотен 
Ланга связано именно с неизбежностью процедуры 
«говорения» живописью, а не с темпом исполнения 
картин или трансгрессивной мотивацией жеста. 
Как всякому языку, тем более индивидуальному, 
ему необходима эволюция, постоянная и непре-
рывная. Олег — честный художник: по его холстам 
можно услышать иногда, что он заговаривается или, 
наоборот, недоговаривает, где-то мямлит, где-то 
срывается на резкий крик...

С формальным инструментарием подходить к 
расшифровке Ланга вроде бы правильно, но вот 
только когда подходишь, понимаешь, как это наивно. 
Неоэкспрессионизм, «новые дикие» или «нью вэйв» 
— все это хорошо известный ему материал, да и 
на него эти ярлыки периодически навешивались, 
но сегодня от этого совсем не видно прока худож-
нику, для которого стилистические понятия остыли 
лет двадцать назад, а динамика осталась прежней, 
если не усилилась. Им давно снята и дихотомия 
абстракции и фигуративности, которые поначалу 
сменяли друг друга четкими периодами. Не делает 
художник и разницы в способе создания картины: 
кистью ли, пальцами, коллажированием, в один слой 
или множеством толщин. Но не акцентирует при 
этом техническую сторону производства вещи — все 
у него подчинено пластическому сюжету, произво-
дным от которого является литературно изъяснимое 
содержание работы (а не наоборот, как это чаще 
всего бывает). От чего Ланг и правда далек, так это 
от традиционной изобразительности, которую по 
старинке иногда величают реалистической.

Но, во-первых, сама проблематика сегодняшнего 
«реализма» поменялась в пользу решения вопросов 
социального и медиального характера, во-вторых, 
связанные с этим типом изображения художники по 
большей части имеют дело не столько с идеей живо-
писи или - шире - кругом пластических вопросов, 
сколько со структурой  картины и ее отношении с 
фотографией... В Олеге живет стихия оправданного, 
необходимого, даже восторженного  искажения, 
трансформации реальности, которая испокон веков 
двигала авангардистским взглядом. Реальность им, 
как и всеми лучшими художниками ХХ столетия, не 
отменяется — нет, его волей она сжимается, сжижа-
ется, сминается, то растягиваясь и расплываясь, 
то фокусируясь и заостряясь. То естественно и как 
будто непринужденно, а то по-исследовательски 
пристрастно и как будто дотошно. Но уж точно 
непосредственно — речь-то прямая, зазора между 
мыслью и действием практически нет. 

Вещи Ланга связаны с изначальной, жертвенной 
функцией живописи. Изготовление ее в этом случае 
рассматривается как акт самоотдачи. В этом каче-
стве живопись бытовала, кажется, еще со времен 
наскальных изображений, конечно же, будучи 
связана  и с принципом заклинания, и с принципом 
потлача. Вся эта архаическая ритуальность — с мель-
тешением тканей, с карнавалом самых отвязных 
цветов палитры — звучит в творчестве Олега: он так 
ощутимо прикоснулся к корням, что видимо достиг 
самой их глубины (неудивительно — сколько лет он 
был связан с русской глубинкой!). Отсюда и его неве-
роятная и несколько бездумная продуктивность — 
ведь многие из картин подвергаются им радикальной 
переделке, иногда почти немедленной, иногда по 
прошествии лет. Отсюда и легкость расставания с 
холстами, уходящими в музеи — места беспрерыв-
ного коллективного символического обмена...

У живописи свои тихие, но строгие законы: она 
обязательно связана с моделированием простран-
ства. В полном согласии с этим работы Ланга всегда 
предоставляют несколько слоев для восприятия: 
первичный, подобный короткому, хлесткому эсте-
тическому удару — весьма чувствительному среди 
наших современных художников; слой прочтения 
сюжета, сопровождаемый эмоциональными пере-
живаниями, а они всегда связаны у Ланга с искрен-
ностью, которой он способен заразить и зрителя; 

слой наслаждения самой живописью, в которой 
есть и сильное  линеарное начало, продуманная, 
эффектная, неожиданная работа с контуром; наконец, 
слой ее пространственного постижения — считы-
вания и зрительного прохождения всей пластической 
конструкции, только с первого взгляда кажущейся 
простой, а на самом деле многократно зарифмо-
ванной, мерцательной, едва не заколдованной, но 
притом очень накрепко свинченной. 

Коли Ланг — художник прямой речи, стало быть, 
живопись в его исполнении тоже надо понимать 
буквально — как живое  письмо. Так  он с ней и взаимо-
действует — как с живым организмом, чем-то осяза-
емым, прощупываемым, вдыхаемым. Как с моделью, 
позирующей художнику, - есть у него картина, где эта 
вечная для искусства метафора визуализирована. И, 
как в отношении художника и модели, это всякий раз 
задача с неизвестным — получится ли что-нибудь из 
этого взаимодействия? 

Страшно сказать, Олег Ланг мыслит свою деятель-
ность так, как если бы он один отвечал за живопись. 
Сложная задача, тем более, когда интеллектуальные 
гонения на последнюю не прекращаются. Впрочем, 
сейчас уже очевидно — ему нечего стыдиться.

Сергей Попов 
(статья написана в 2009 г.)
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