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Михаил Георгиевич Абакумов (1948-2010гг.) 
Родился в 1948 году в г. Коломне Московской области. 
Окончил в 1977 году художественный факультет Всесоюзного государственного института 

кинематографии (мастерская профессора И.А. Шпинеля и Г.А. Мясникова). 
В 1983 году творческие мастерские Академии художеств СССР под руководством 

академиков А.П. и С.П. Ткачевых и А.М. Грицая. 
В 1975 и 1987 годах награжден дипломами Академии художеств СССР. 
В 1993 году присвоено звание «Заслуженный художник России». 
В 1995 году присуждена Золотая медаль Российской Академии художеств. 
В 2001 году присвоено звание «Народный художник России». 
В 2002 году присуждена республиканская премия имени Балыницкого-Бируля. 
В 2003 году избран Почетным Гражданином г. Коломны. 
В апреле 2010года присвоено звание член-корреспондент Российской Академии художеств. 
В декабре 2010 года вручена Премия Союза русских художников им.Пластова (посмертно) 
С 1975 года участвовал во всех крупных союзных и республиканских выставках, во многих 

выставках за рубежом (Германии, Болгарии, Японии, Италии, Турции и других странах). 
 

«…Не каждый город может гордиться тем, что среди его Почётных 

граждан находится художник такого масштаба, как Михаил Абакумов. И 

дело даже не в званиях, ибо все регалии Абакумова — это лишь 

материальное выражение его духа. Творчество мастера наложило глубокий 

отпечаток на всю культурную историю города. И я уверен, я знаю — оно ещё 

не раз отразится в стихотворениях, новеллах и воспоминаниях. Ибо целый 

мир связан с именем Народного художника России, Почётного гражданина 

Коломны, академика живописи Михаила Георгиевича Абакумова. И этот мир 

никогда не исчезнет из нашей памяти! …» 
                                                              Виктор Мельников 

писатель, главный редактор  
                                               литературно-художественного издания 

«Коломенский альманах» 



 

 

Уважаемые участники конференции  
«VI Открытые Абакумовские чтения»! 

 
Творчество каждого большого художника в своей основе содержит 

глубоко национальные корни, крепко связывающие его с народной культурой. 

В ней он черпает образы будущих произведений, мотивы и сюжеты, 
призванные создавать фундамент поэзии нашего духовного бытия.  

Имя народного художника России, Почетного гражданина города 

Коломны Михаила Георгиевича Абакумова навсегда вписано в историю 

города. Отмеченный яркими свершениями творческий путь Михаила 

Георгиевича Абакумова – пример преданного служения любимому делу. 

Даровитый, самобытный художник, талантливый педагог и наставник, он внес 

неоценимый вклад в развитие отечественного изобразительного искусства, 

духовно-нравственное воспитание не одного поколения. 
Коломенцы гордятся своей причастностью к творчеству художника, в 

своих сердцах хранят светлую память о знаменитом земляке, а проводимый 

ежегодно в Коломне научный форум является крайне востребованной научной 

площадкой для демонстрации результатов исследовательской деятельности, 
обмена знаниями, поиска и определения перспектив.  
 
 
С уважением, 
начальник Управления по культуре и туризму 
администрации городского округа Коломна                           Н.В. Маркелова 
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Евгения Олеговна Гаврилова  

искусствовед, куратор выставочных проектов 
Культурный центр «Дом Озерова» (г. Коломна) 

 
ОТ КАДРА К ПАНОРАМЕ: 

ГОРОДСКОЙ ПЕЙЗАЖ И АРХИТЕКТУРНЫЕ МОТИВЫ 
В ТВОРЧЕСТВЕ МИХАИЛА ГЕОРГИЕВИЧА АБАКУМОВА 

 
Городской пейзаж занимает значительное место в творчестве Михаила 

Георгиевича Абакумова. Родной город художника — Коломна с ее 

многовековой историей, старинной архитектурой и размеренным ритмом 

жизни. Мироощущение Михаила Георгиевича и его глубокое религиозное 

чувство повлияли на восприятие художником знакомых нам улиц и 

архитектурных мотивов. Почти во всех коломенских пейзажах Абакумова мы 

видим Божий храм — это торжественный кремлевский ансамбль, или 

одинокая церквушка на горизонте, чаще — просвечивающая сквозь ветви 

деревьев стройная колокольня.  
В прочтении картин Абакумова важно обдуманное, серьезное отношение 

художника к пейзажу. Многочисленные этюды, передающие на холсте 
скоропроходящее состояние природы, были неотъемлемой частью работы 

художника. Но программные произведения, будь то тщательно сделанные 

маленькие этюды или же картины большого формата, намного глубже по 

содержанию и смысловой нагрузке. В них Абакумов не стремился передать 

лишь светоцветовые эффекты или просто запечатлеть красивые места. В 

одном из интервью Михаил Георгиевич сказал: «Бог — это молчаливая 

молитва, которая очень близка благоговейной тишине пейзажа, особенно 

когда в центре сюжета — храм, небосвод, русская ширь и благодать» (4, с. 

10). Эта цитата помогает понять те чувства и мысли художника, которые он 

вкладывал в пейзаж. В его коломенских видах есть ощущение тихой, 

созвучной колокольному звону, размеренной жизни старого города. В них 

живописец сумел отразить состояние человеческой души, просветленной 

созерцанием мира – Божьего творения. 
Мастерство художника помогает отобразить этот мир на холсте. Точно 

найденные цветовые отношения и свободная живописная техника создают в 

пейзаже ощущение свежего воздуха и солнечного света: звенящего в ясный 

день или сквозящего сквозь облака, окутывающего все вокруг нежным 

маревом – в пасмурный.  Абакумов изобразил Коломну такой, какой видел ее 

каждый день, выходя из дома на улицу Островского в свою мастерскую, 

проходя через Пятницкие ворота или прогуливаясь с верным другом псом 

Жофреем по Посаду. Дух старины, старорусского уклада жизни, 

сохранившийся в архитектуре и планировке улиц Абакумов прочувствовал и 

отразил не только в коломенских пейзажах, но и в видах других русских 

городов.  
Не расставаясь с блокнотом для зарисовок и красками, Михаил 

Георгиевич пишет этюды во время различных деловых поездок за рубежом, 
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часто он изображает виды из окон гостиниц, где находит интересные 

ракурсы и композиционные решения. Если на Родине для художника важно в 

городском пейзаже передать связь времен, отразить философское восприятие 

жизни в России, то в заграничных этюдах он решает иные задачи. Абакумова 

вдохновляет архитектура европейских городов, как и художников 

импрессионистов, его интересует световоздушная среда, в которой 

преломляются архитектурные массивы. Ему удается уловить 

колористические нюансы каменных строений при разном состоянии 

природы. [Ил. 1, 2] 
Обладая тонким колористическим видением и мастерски владея цветом, 

Абакумов разрабатывает композиционные приемы, добиваясь 

выразительности и последовательности восприятия картины. Будучи 
выпускником ВГИКа, Михаил Георгиевич применяет в своей живописи 

приобретенные в институте знания и навыки построения композиции. Как 

говорит искусствовед Виктор Калашников о творчестве Абакумова: «ВГИК 

приучил воспринимать каждый визуальный объект в сопоставлении и 

столкновении его качеств с окружением…» (2 с. 8).  
Не следует видеть только одностороннее влияние кинематографа на 

живопись. Сергей Эйзенштейн, всемирно известный режиссер и теоретик 

кино, изучал, говоря словами Вячеслава Иванова, «предкинематогра-
фическую истории живописи». Исследуя истоки кинематографических 

приемов, Эйзенштейн обращается к творчеству разных художников, в своих 

статьях он упоминает имена Д.Б. Тьеполо, О. Домье, Р. Делоне, В.А. Серова, 

М.В. Добужинского, представителей разных направлений в искусстве 
(импрессионизма, кубизма, футуризма). По словам Эйзенштейна, в картине 

или рисунке «детали — крупные планы, задержки на них — метраж» (6, с. 

406). Сергей Эйзенштейн отмечает умение художников вести взгляд зрителя 

от объекта к объекту, от одного плана к другому, фокусируя его на 

определенных фрагментах, в сопоставлении которых рождается 

обобщающий образ.  
Картины Абакумова не изобилуют говорящими деталями, 

бросающимися в глаза. Художественной выразительности Михаил 

Георгиевич добивается не только за счет колористического решения и 

живописной техники, но и за счет попланового построения композиции, 

уводящего взгляд в глубину. Связывая картинное пространство с реальным, 

художник часто выносит на передний план, как бы случайно «попавшие в 

объектив» деревья или здания, что заставляет зрителя воссоздавать в 

воображении недостающие детали и, одновременно, ощущать себя частью 

картины. Эмоциональное воздействие подобной фрагментарной композиции 

с обрезанными объектами Эйзенштейн не раз отмечал в японской 

ксилографии и искусстве импрессионистов, говоря о строении кадра в 

фильме.  
На рубеже XIX–XX веков, этот прием вошел в широкое употребление 

среди живописцев и графиков. К примеру, можно привести работы М.В. 

Добужинского, посвятившего большую часть своих произведений 
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городскому пейзажу. Так, в литографии «Экскаватор» 1923 г. [Ил. 3] в поле 

зрения попадают ветка и столб электропередачи, в акварели «Канал, Харлем» 
1910 г. [Ил. 4] на переднем плане внезапно вырастает деревце, за которым 

просматривается ряд пестрых домов. Михаил Георгиевич в «Заснувшем 

саде» 2005 года [Ил. 5] также выносит заснеженные деревья на первый план. 

В плавном движении тонкими валерами постепенно воссоздается зимний 

вечер, окутывающий серебристым сумраком старый город. От кружева 
ветвей у нижнего края взгляд поднимается вверх, план за планом обозревая 

пейзаж и фокусируясь на горящем окне и доминирующей вертикали 

колокольни.  
За счет попланового восприятия пейзажа создается ощущение движения. 

Это движение становится более динамичным, когда художник использует 

резкие светотеневые контрасты («Дом воеводы в Коломне», 1994 г.). 
Анализируя графические произведения Михаила Абакумова, Александр 

Рожин пишет: «Автор тонко использует приемы светотеневой моделировки, 

придающей черно-белому изображению живописные свойства. градации 

тональных отношений, определяющее внутреннее движение, словно 

фиксируемое неторопливым наплывом кинокамеры, усиливают подобное 

впечатление». (з,с6) Это внутреннее движение создается путем поочередного 

акцентирования внимания на деталях. Рассмотрим небольшой этюд «А 

ночью выпал снег» 2004 года [Ил. 6]. Здесь, как и в ряде других 

произведений («Солнца след», 1993 г. [Ил. 7], «Коломна зимой», 2000 г., 

«Нежная зима» 2002 г.), Абакумов не заполняет передний план, изображая на 

нем лишь переливчатый рыхлый снег, как бы приглашая зрителя шагнуть в 

иллюзорный мир. На фоне жемчужного неба и голубовато-розового снега, 

почти одинаковых по светосиле, выделяется темный массив деревьев, 

выступающих с правого края. Он уравновешивается маленькой точкой 

человеческой фигурки и рядом домов на уходящей к горизонту улице. 

Фланкирующие темные пятна заставляют охватить взглядом все 

пространство, зигзаг протоптанной дорожки указывает этот «зрительный 

путь». Центр композиции и смысловая доминанта — пятиглавая церковь.  

Так, на первый взгляд статичная композиция полна внутренней динамики, 
создающей ощущение собственного передвижения или движения 

кинокамеры, показывающей кадр за кадром засыпанную снегом улицу. Весь 

пейзаж можно разделить на кадры: передний план, идущий навстречу 

человек, группа деревьев с уходящей фигуркой и объединяющая 

композиционную дробность — белая церковь.  
Схожую композицию имеет и картина «В ожидании весны» 2006 года. 

Передний план занимает целых две трети полотна, по сторонам деревья и 

дома, в центре композиции — женская фигура с собачкой на фоне 

искрящегося снега. Золотисто-розовые солнечные лучи зигзагами 

подсвечивают снег, уводя взгляд вглубь картины. 
Излюбленный прием Михаила Георгиевича — изображение города или 

отдельных строений сквозь ветви деревьев.  Известно немало художников, 

кто использовал подобный прием: Петр Кончаловский не раз писал старые 
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усадьбы, скрывающиеся в изумрудном кружеве ветвей [Ил. 8], златоглавые 

храмы в зимних пейзажах К. Юона часто просматриваются за тонкими 

деревцами [Ил. 9], учитель Абакумова А. Грицай с особым трепетом 

относился к изображению деревьев, отводя им главное место в пейзаже [Ил. 

10]. Именно к советам Алексея Грицая и Никиты Федосова прислушивался 

Михаил Георгиевич, рисуя деревья. В его пейзажах точно передан характер 

деревьев, а ритм и направление ветвей задают настроение. 
Дерево в городском пейзаже не только естественное украшение улицы, 

но и живой свидетель истории. Порой, под его раскидистыми ветвями 

прошло не одно поколение. В картине «Золотой дождь» 1990 года [Ил. 11], 
словно сказочным шатром, над Коломной раскинула свои упругие ветви 

старая береза, осыпая золотом землю и дома. Изгиб радуги подчеркивает 

форму кроны, как бы обрисовывая воображаемую сень над городом. 
Живописное мерцание красочных мазков создает ощущение колышущихся 

на ветру листьев. На полотне «Святое место» 1992 года [Ил. 12] 
покосившаяся от времени береза у надгробия напоминает о вечном пути 

человека к Богу. 
От панорамных городских видов Абакумов часто обращается к 

изображению отдельных архитектурных фрагментов, обрамленных кружевом 

ветвей. Такова работа «Цветы и звезды» 1995 г. [Ил. 13]. В сумрачной синеве 

на фоне силуэта старинного дома и звездного неба переплелись цветущие 

ветви деревьев. Нежное мерцание россыпи цветков вторит сиянию звезд. 
Сдержанный монохромный колорит и тонкие валеры полупрозрачных слоев 

темперных красок создают ощущение ночной тишины и спокойствия. 
Фрагментарная композиция ограничивает пространство, резко обрезая 

предметы и превращая полотно в своего рода кадр, остановивший наше 

внимание. Тонкий месяц у самого края картины уводит взгляд за ее пределы, 

побуждая домыслить безграничное космическое пространство, 

почувствовать себя частью Вселенной. Восхищение перед весенним 

цветением перерастает в осмысление сложной системы мироздания.  
Мгновение кадра соотносится с вечностью. В подтверждение этому можно 

привести цитату Абакумова из интервью 1990 года: «Последнее время пишу 

много ночных мотивов. В них должно быть нечто божественное, 

фантастическое, философское, как бы прикосновение к загадкам и тайнам 

мироздания, как в полотнах Куинджи и Врубеля. Они хорошо передают 

сильное душевное напряжение, некий драматизм бытия». (1, с.10) 
Эта мысль звучит и в «Майском ветре» 1995 года [Ил. 14], еще боле 

фрагментарно показывающим окно храма сквозь трепещущие на ветру 

зеленеющие ветви берез. Кадрированная композиция концентрирует 

внимание на алтарном окне — парафразе «Окна в вечность» 1987–1992 гг. 

Объектом изображения становятся чувства и мысли, навеянные увиденным. 

Абакумов пишет нарождающуюся весну, быстротечное состояние природы, 
и старинную белокаменную церковь, как бы противопоставляя временное —

вечному в Боге. «Кадр» дает возможность художнику сосредоточиться на 

главном, не отвлекаясь на повествование и уточнение пейзажа. 
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Новаторский прием Абакумова — использование панорамного, сильно 

вытянутого по горизонтали, холста. Как отмечает Анастасия Сокольская, 

панорамы городов, отличающиеся описательным характером, были 

представлены в искусстве XVII-XIX веков работами таких художников-
графиков, как В. Березина, Е. Федосеева, И. Мошкова (с. 76).  В живописи 

XX века панорамный пейзаж встречается в творчестве Н. Ромадина [Ил. 15, 
16], чьим наследником был М. Абакумов. Именно панорамы Абакумова 

«Великий Устюг. Ветреный день» 1997 г. и «Уходят грозы» были выбраны 
Государственной Третьяковской галереей.  

О возникновении панорамных картин в своем творчестве, Абакумов 

говорил: «Я учился в Институте кинематографии, движущийся кадр дает 

возможность показать простор. Начал это не я, а Александр Иванов, Павел 

Корин. Они любили фризы в интерьерах. Такой длинный пейзаж — это 

интересная вещь, но компоновать его трудно» (10) [Ил. 17]. В панорамной 

картине Михаила Абакумова соединились живописные и 

кинематографические средства выразительности.  
В лирическом пейзаже Абакумов также часто берет несвойственный 

этому жанру, сильно вытянутый горизонтальный формат, где длина в 
несколько раз превышает ширину. Бескрайние леса, вереницы снопов, волны 

холмов и бездонное небо — необъятные просторы России нашли свое 

отражения на полотнах Михаила Георгиевича.  
В панорамных пейзажах Михаил Георгиевич часто пишет виды родной 

Коломны и других древнерусских городов («Звенит тишина» 2003 г. [Ил. 18], 
«Ангелы поют» 2003 г. [Ил. 19] «Вечная дорога» 2004 г. [Ил. 20], «Псков» 

1997 г). Крошечный силуэт Коломенского кремля, словно жемчужина в 

бескрайнем море русских просторов. Дополнительную динамику вносят 

деревья и травы, часто выдвинутые на передний план и перебивающие 

горизонтали земли и воды. В череде зарослей и полей можно уловить 
неторопливое движение кинокамеры. Особенно интересно композиционное 

решение пейзажа «Великий Устюг. Ветреный день» [Ил. 21], в котором 

панорамный формат совмещается с фрагментарной композицией. Если в 

упомянутых видах Коломны мы как бы издали обозреваем город, то здесь 

Абакумов максимально приближает пейзаж к зрителю, делая его участником 

картины. Этот эффект достигается за счет невмещающихся в картинную 

плоскость деревьев на переднем плане и противопоставленной им панораме 

города. Все полотно можно поделить на объединенные вытянутым форматом 
кадры, последовательно показывающие пейзаж: бурное небо, храм, колодец с 

березами, поленница. Ритм вертикалей и диагоналей задают внутреннюю 

динамику композиции. Экспрессивный мазок, напряженный колорит и 

резкие световые контрасты усиливают ощущение порывистого ветра. 
В своих пейзажах Михаил Георгиевич отразил мир в его бесконечном 

движении и преображении. Найденные им художественные приемы помогли 

передать настроение и ощущение собственного присутствия в пейзаже.  
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Роман Вадимович Славацкий  
журналист, краевед,  

член Союза писателей России (г. Коломна) 
 

АБАКУМОВ В ПОЭЗИИ 
 

Профессор В.А. Викторович в своё время сформулировал термин 

«коломенский текст». Но думается, что это понятие не столько 

филологическое, сколько историософское и духовное. Во всяком случае, оно 

выходит далеко за пределы поэзии и прозы. 
Коломенский текст, или, другими словами — Душа города, органически 

переплетается с другими искусствами. Как ни парадоксально, и музыка, и 

живопись — тоже часть мистического духовного образа! 
В самом деле: можно ли отделить музыку от коломенской поэзии? 

Достаточно вспомнить такие примеры, как Евгений Кузнецов, Михаил 

Мещеряков, Наталья Красюкова с её группой «Эдда».  
А живопись — это ведь тоже универсальный язык, понятный даже 

иностранцу, причём язык, обладающий мощнейшей энергетикой. 
Живописный образ вызывает естественную обратную реакцию. Видишь 

мощную работу— и хочется запечатлеть свой душевный отклик на неё или её 

создателя. Именно поэтому немало можно отыскать в Коломне стихов, 

посвящённым художникам, а местные живописцы, в свою очередь, 

откликаются на литературные произведения. 
Но совершенно особое место в нашей беллетристике занимает фигура 

М.Г. Абакумова. Я хорошо был знаком с ним. И мой покойный отец, Вадим 

Гацко, известный в Подмосковье журналист, не раз сочинял о нём очерки. А 

позже и мне пришлось брать у художника интервью, публиковать очерки и 

заметки, посвящать ему стихи. Михаил Георгиевич частенько приглашал в 

свою мастерскую, показывал только что написанные циклы. Пару моих 

сонетов взял в качестве стихотворного сопровождения к набору своих 

рисунков. И в своём внимании к творчеству мастера я не одинок. 
Кстати, Михаил Георгиевич не только определял творчество многих 

беллетристов. Он и сам откликался на «коломенский текст». Им была 

прекрасно проиллюстрирована антология стихов и прозы «Цветы России», 

выпущенная в Коломне в 1995 году, к 50-летию Победы. 
Литература о художнике чрезвычайно обширна. Но оставим пока в 

стороне бесчисленные очерки, рецензии, интервью. Я взял достаточно узкую 

тему: Абакумов в поэзии. 
Правда, здесь есть грустный парадокс. Значительная часть стихов, ему 

посвящённых — посмертные… 
Тут же возникает искушение упрекнуть коломенских литераторов: что же 

вы не писали ему стихов при жизни? Боялись его колючести, ершистости? 
Конечно, Михаил Георгиевич мог быть резким, особенно если беседа 

касалась принципиальных тем — вопросов современной художественной 

жизни. Это не всем нравилось. 



2 
 

Но смерть гения снимает «шелуху» личных отношений... И острое 

понимание того, что мы потеряли, вызывает сильную творческую реакцию. 
Однако не хочется, чтобы наши «абакумовские» строки превращались в 

бесконечную «литературную панихиду». Абакумов был удивительно 
«витальным», живым человеком и жизненная красота Божьего мира навеки 

запечатлена в его картинах, она неукротимым потоком плещет в его холстах! 

Будем надеяться, что мощь русской природы, раскрытая драгоценными 

красками, вдохновит ещё не одного талантливого стихотворца. 
 

*** 
 

КУДЕСНИК 
                                                    М. Абакумову 

Зимою это было или летом, 
Почти что каждый день  
Встречался мне 
Кудесник 
Со своим складным мольбертом, 
С этюдником походным на ремне. 
 
Я у его мольберта очень часто 
Стоял, 
А кисть летала по холсту 
И словно бы дарила это счастье — 
Глядеть, 
Как краски на холсте цветут. 
Он вкладывал в работу 
Столько страсти, 
Что на глазах, казалось, молодел. 
И пели им положенные краски, 
И мир, на холст переносимый, пел. 
 
А к вечеру 
Был тем лишь озабочен, 
И хмурился, 
Себя во всём виня, 
Что не успел он, сделал мало очень, 
Не всё сумел, что надо взять у дня. 
 

                                 И это, видно по всему, — несчастье, 
Помеха для задуманных им дел. 
... И только люди 
Будут восхищаться 
И говорить, как много он успел. 
 
Александр КИРСАНОВ 
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*   *   * 
 

АБАКУМОВСКАЯ ОСЕНЬ 
 

Опять пожар. Взгляните из окна: 
Пожар деревьев – отблеском на лицах! 
Он через год всё так же повторится, 
Как будто снова взятый с полотна. 
И отойдя к ценителей толпе, 
Но и не слыша выкриков восторжных, 
Природа, как помешанный художник, 
Смешает краски все на полотне. 
И сучья в неприглядной наготе 
Исполосуют выцветшее небо, 
Как будто гений перед нами не был 
И мы не поклонялись красоте. 

 
Наталья АНДРЕЕВА 

 
 

*  *  * 
 

СОБОР И КОЛОКОЛЬНЯ 
                         Михаилу Абакумову 
 

И вновь Соборной звонницы шатёр, 
и ветер неземной, весенне-синий… 
возьми кусочек солнца кистью; кинь – и 
повеет свет среди восьми опор. 
 
А в арке – алый праздничный Собор –  
резной ковчег для Тихвинской святыни; 
там, в тишине – оклада светлый иней 
хранит Иконы милостивый взор. 
 
И снова ты войдёшь под эти своды; 
здесь – тайный мир, глагол иной природы, 
меж вечным и земным воздушный мост. 
 
Не только в громе колокола – Пасха! 
Есть радостное благовестье красок, 
чудесной кистью вложенное в холст! 
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ХРАМ РОЖДЕСТВА ХРИСТОВА 
                                                             М. А. 
 
Корабль-ковчег постройки неземной 
оснежен весь (декабрьские приметы!), 
плывёт в тиши, торжественно одетый 
воздушною и лёгкою бронёй. 
Над мачтой звона лёгкой пеленой 
горит предвестье Нового Завета, 
и дышит мрак. Но вот потоки света 
разбудят город службою ночной; 
повеет снегом, елью, мандарином; 
и скоро зазвучит напев старинный, 
ликуя о рождении Царя. 
...Уже почти столетье пролетело. 
Как ты печален, храм осиротелый –  
суровый броненосец декабря! 

 
 

НОВО-ГОЛУТВИН. ТРОИЦА 
                                                  М. А. 
 

В лазурно-ярком воздухе небес, 
роскошною короной коронован 
сверкает золотой процветший крест – 
высокий отблеск мира неземного. 
А храм – как молодой зелёный лес: 
вокруг – ветвей весенняя обнова; 
и льётся свет, и реет благовест 
среди узоров золота резного! 
Сквозь дым веков и воинскую гарь 
звучит, как прежде, Троицкий тропарь; 
и ладан смешан с лёгким духом сена; 
и мы возносим вечные слова 
и славим Триединство Божества, 
молитвенно склоняясь на колена… 

 
 
 

ПОД СЕВЕРНЫМ НЕБОМ 
                            Михаилу Абакумову 
 

Под северным небом, где ветры как снеги чисты,  
где в каждом селе – словно облако – белые храмы, 
и ясные реки струятся прозрачно и прямо, 
и грозно нисходит луна с ледяной высоты, 
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где в ярко-зелёной траве – самоцветы-цветы, 
где древние дремлют подворья сквозь хвойные рамы, 
мы поняли что-то, как будто оттуда вчера мы 
вернулись к себе, помолясь на родные кресты. 
 
Мы поняли весть, сохранённую строгой судьбой, 
серебряной чернью и кружевом, тонкой резьбой, 
и дымом печей, и дыханием свежего хлеба: 
 
Россия жива! Посмотри на сиянье икон 
и вслушайся в этот весенний, ликующий звон! –  
и Русью Святою повеет под северным небом. 

 
 

ИТАЛЬЯНСКИЕ ЭТЮДЫ 
(триптих по графике Абакумова) 

 
1. 
Купол над Ватиканом, 
блеск итальянской сини; 
льётся закат багряный,  
чтобы застыть в картине. 
 
Чудится всюду пряный 
ладанный след латыни… 
Стены Аврелиана! 
тёмная хвоя пиний!.. 
 
Рядом – за гранью рамок, 
рдеют дворцы и храмы, 
словно смола в бальзаме. 
 
Снится в ночи Столица –  
бронзовая волчица 
с каменными глазами. 
 
 
2. 
Волны лепечут сонно 
солнечную кансону. 
 
Рим позабыт огромный, 
спутанный паутиной, 
словно каменоломня 
рыжего травертина. 
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Манит роскошным пиром  
скатерть лагуны мглистой, 
как пожеланье мира 
Марку-евангелисту. 
 
Призрак воды и света,  
мраморная решётка. 
В небо плывёт Венето –  
лёгкой резною лодкой! 
 
 
3. 
Море мурлычет зверем; 
а вдалеке – Неаполь. 
Вот он, твой трон, Тиверий! –  
царственный камень Капри. 
 
Там, в потайной пещере –  
факел горящей пакли; 
у алтаря Венере –  
розы кровавой капли. 
 
А над античным хламом –  
монастыри и храмы 
птичьей семьёй взлетели. 
 
Снова стою теперь я 
перед старинной дверью 
церковки Сан-Микеле. 

 
 
 

ЛЕС 
 

Косматый лес! – дремучий, древний, 
да величавая река… 
Склонились грузные деревья, 
считая давние века. 
 
И эта лиственная память, 
цветными рунами пестря, 
хранит в себе преданий пламя 
о сёлах финнов и мерян. 
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Плеснули водные дороги, 
замкнув тысячелетья бег: 
и древних вятичей остроги 
поднялись на скрещеньях рек. 
 
…Сквозь эти крепкие морщины 
глядит трёхсотая весна. 
Не спят ветвистые былины! –  
они запоминают нас. 

 
 
 

ДУШИ НЕБЕСНЫЕ 
 

Тихо иду я темнеющим вечером, 
но, сквозь овражистый лес, 
в поднятых кронах мерцают навстречу мне 
вечные свечи небес. 
 
Я здесь один среди мрака таёжного, 
всюду спокойно, темно… 
Что же так сердце моё растревожено, 
что замирает оно? 
 
Ждёт ли угрозы? Да вроде бы не с кого:  
глушь, да просторный шатёр… 
Словно бы тихие души небесные 
шлют нам загадочный взор. 
 
Тысячелетий немые свидетели, 
яркая звёздная сеть! –  
может и мне вы местечко наметили 
Вестью нездешней гореть? 
 
Лес! Грозный отзвук живой бесконечности 
в небо ночное возрос, 
где полыхают Божественной Вечностью 
души безмолвные звёзд. 

 
Роман СЛАВАЦКИЙ 
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*   *   * 
 

ПОСВЯЩЕНИЕ ГОРОДУ И ВСЕМ КОЛОМЕНСКИМ ХУДОЖНИКАМ 
 

Мой мудрый мастер, улыбаясь в бороду, 
При помощи бумаги и угля 
Изображает, как на шею городу 
Наброшена трамвайная петля. 
Потом, добавив красок мастихином 
Или сбежав к понтонному мосту, 
Проходит, как толпа по магазинам, 
По чистому февральскому холсту. 
Весной его напишут акварелью, 
И реки, совершая ледоход, 
Подарят дорогое ожерелье 
Хрустальных льдов и беспокойных вод. 
Потом закружит осень в листопаде 
И солнце тронет бликами лучей 
Кокошники Николы-на-Посаде, 
Колокола и купола церквей. 
Мой древний городок душою молод 
Не оттого ль, что столько сотен лет 
Он к небу колокольнями приколот, 
А мудрость жизни черпает в земле. 
И мы, помимо воздуха и хлеба, 
Его старинной святостью живем, 
И шпилями проколотое небо 
Иначе звездным куполом зовем. 
А что там за кулисой звездной пыли  
Смущенный Бог еще успел создать? 
И льется к нам сквозь дырочки от шпилей  
Свет вечности Его и благодать. 

 
 

ПАМЯТИ МИХАИЛА АБАКУМОВА 
 

...отпевали его в церкви, 
и небесный Михаил 
расположен был не в центре – 
выше, там – среди светил. 
И в высотах, где сквозит он – 
дух его – и твой возник. 
Ты придёшь к нему с визитом, 
как смиренный ученик: 
домовина тесновата! 
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Что пенять на тесноту… 
Был я малость бесноватый, 
кисть летала по холсту. 
И ещё скажу я прямо, 
что в сомнениях бывал, 
но разрушенного храма 
никогда не воспевал. 
Не стихи Тебе, не песни – 
их другие сотворят –  
но с картин моих небесный 
свет струился, говорят. 
Лучезарный иль коварный 
кисти и карандаша 
вдохновитель мой? И дар мой 
был из Твоего ковша? 
Нёс его сквозь мир жестокий, 
а потом и он иссяк… 
…монастырский хор высокий 
проникает всё и вся. 
Храм парит легко над бездной, 
а над куполом его 
возвышался свод небесный, 
весь от Храма Твоего. 
Наши радости и беды 
там уж будут невдомёк, 
и последние ответы 
все получим, видит Бог. 
 
Михаил МЕЩЕРЯКОВ 

 
 

*   *   * 
 

НА СМЕРТЬ ХУДОЖНИКА 
 

Синь февраля и время сенокосов, 
Осенний снег и сливы белый цвет. 
Задумчиво, негромко и неброско 
Звучит земли коломенской привет. 
А небо столь широко и глубоко,  
Столь дали лучезарные ясны… 
Покоен сон. Ему не одиноко 
В объятьях светлой лунной тишины. 
 
Татьяна ДЕНИСОВА 
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*  *  * 

СТИХИ НА МОЛЬБЕРТЕ 
Памяти народного художника 

М. Абакумова 
 

Опять весна твои украла краски: 
Сбежала в Старый город на пленэр, 
А значит, день не пролетел напрасно 
И просветлён до каждой ветки сквер. 
Изгиб реки – счастливая подкова, 
А по лазури – лебедем – Собор; 
И всё – твоё, и всё, как прежде, ново: 
Восторг садов и разопревший бор. 
Опять весна, опять её забавы: 
Лугов заокских брызнет акварель 
И девушек, загадочно лукавых, 
Весёлых улиц кружит карусель. 
И, кажется, ты вышел ненадолго, 
Из мастерской, с улыбкой встретить день, 
Где светится невестой-недотрогой 
По-абакумовски небесная, сирень. 
 
Михаил БОЛДЫРЕВ 

 
 

*** 
 

ИМЕНА КАРТИН 
                                      М.А. 

 
Над Коломной дожди золотые звенят, 
и распахнуто в вечность окно… 
Зимний вечер. Рябиной горит палисад. 
Утро солнечным светом полно. 
 
Соловьиная ночь, тишина под луной 
и кричащая птицей весна. 
Мир, затерянный в гулкой чащобе лесной; 
свет желанный родного окна. 
 
Май дождливый, с этюдником, красным зонтом,  
густо-синий февраль. Рождество… 
Иван-чай на закате пылает костром… 
Просто краски? Да нет – волшебство! 
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Точный взмах лёгкой кисти в умелой руке –  
и на крыльях летит ветерок, 
и ночные туманы крадутся к реке. 
и небесный порядок высок. 
 
Всё в гармонии. Радостно. Мощно. Вольно. 
Идеально? Пусть так – не беда! 
Лишь бы дольше светило родное окно 
да Россия стояла б всегда. 
 
И пусть северный ветер не раз приносил 
чёрных туч грозовых громадьё, 
Мастер верил – достанет у Родины сил, –  
и писал возрожденье её! 
Божий мир, солнца свет и свободы полёт –  
всё в созвучье мазка и холста. 
 
Мастер – там, на дороге, что в вечность ведёт. 
Здесь – воспетая им Красота. 
 
Галина САМУСЕНКО 
 

 
*** 

 
ХУДОЖНИКУ 

 
Своею кистью оживить полотна… 
Рассвет дарить и камню, и земле… 
Поэтому живёшь ты и сегодня, 
Что Божий свет на каждом полотне… 
 
Иконостас, стога. Поля, домишки, 
Леса, пруды и над рекою Храм… 
Простое небо над твоей Отчизной, 
И песнь небесным солнечным лучам… 
 
Весна ли, осень, лето или зимы –  
В душе – любовь… И как же светел миг 
Той радости, нам всем необходимой,  
Что воскресил, художник, в нас самих!.. 
 
Надежда ЛИСОГОРСКАЯ 
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*** 
 

АБАКУМОВСКИЙ ФЕВРАЛЬ 
 

Умыта ветром солнечная даль,  
А снег — как холст разостлан придорожный.  
Сегодня — абакумовский февраль,  
Нам словно улыбнулся сам художник. 
 
Шумят ветра у птиц над головой,  
Тревожа дали трепетными снами.  
И кажется, что Мастер – здесь, живой,  
Коломною проходит вместе с нами.  
 
Его рябины снова ждут весны,  
Озябшие персты на солнце грея,  
И будут жить, на холст нанесены,  
Не увядая вечно, не старея. 
  
Асфальт подсохший солнцем разогрет,  
Ручьёв и птиц струятся отголоски.  
Что ж, Абакумов был большой поэт  
Провинциальной красоты неброской. 
 
Мазки его — что ливень грозовой:  
Когда прольётся благодать на землю,  
Наш город глянет звонкой красотой  
С его холста, церковным гимнам внемля. 
 
Не торопитесь от его картин  
В тот мир, где сердцу суетно и пусто.  
Весь этот праздник создал он один,  
Но нет его… И днём весенним грустно…  
 
Виктор МЕЛЬНИКОВ 
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Ирина Вадимовна Артамонова  
заведующая музейно-выставочным залом  

Народного художника России М.Г. Абакумова, 
Культурный центр «Дом Озерова» (г. Коломна) 

 
 

«МИР ИСКУССТВА». 
ПРОЕКТ МУЗЕЙНО-ВЫСТАВОЧНОГО ЗАЛА  

НАРОДНОГО ХУДОЖНИКА РОССИИ М.Г. АБАКУМОВА 
 

С момента открытия в Культурном центре «Дом Озерова» музейно-
выставочного зала Народного художника России М.Г. Абакумова прошло 

почти 3 года. Жизнь музея очень динамична, а потому интересна посетителям. 
До апреля 2015 года, наряду с постоянной экспозицией музея, зрители могли 

посетить тематические выставки произведений Михаила Абакумова, 

представленные наследниками мастера (к примеру, выставка «Художник-
человек мира», на которой были представлены этюды из зарубежных поездок 

художника). А с апреля по июль 2015 года гости музея, посетив выставку «Я 

люблю свою судьбу», смогли познакомиться с работами художника из 

коллекции москвича Сергея Олеговича Брайловского.   
Выставка «Я люблю свою судьбу…» — это более 50 больших и 

маленьких лучезарных полотен, отражающих взгляд влюблённого в жизнь и 

восхищенного красотой мира человека. Зритель увидел на этих произведениях 

Россию в чарующих пейзажах русского севера, Подмосковья, родной 

Коломны. На выставке были представлены лучшие работы художника, среди 

которых «Идут золотые дожди» и «Салют лету», принадлежащие 

коллекционеру — большому поклоннику и ценителю творчества Михаила 

Абакумова. Всего собрание Сергея Брайловского насчитывает более 150 работ 

художника разного периода творчества, а сам он относится к своему собранию 

как к национальному достоянию, считая, что картины великого мастера 
должны быть доступны широкой публике. 

Эта выставка дала толчок к сотрудничеству музея с коллекционерами и с 

художниками, которые так или иначе были связаны с Михаилом Абакумовым. 
Летом 2016 года планируется открытие выставки произведений художника из 

частных коллекций жителей Коломны. 
В рамках ежегодной международной акции «Ночь музеев – 2015» 

музейно-выставочный зал М.Г. Абакумова подготовил программу, которая 

знакомила посетителей с профессией художника-сценографа. Взрослые и дети 

изготавливали цветные декорации к любимым сказкам. 
В этот день также прошла встреча с Петром Васильевичем Тимошкиным 

- членом Союза писателей России, однокурсником Николая Рубцова, —

любимого поэта Михаила Абакумова, который оказал большое влияние на 

произведения мастера. На встрече присутствовали поэты из Коломны и других 
городов Подмосковья, выступившие со своими произведениями. 
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 Летом 2015 года в музейно-выставочном зале стартовал новый проект 

«Мир искусства», представивший новые просветительские и образовательные 
программы для взрослых и детей. 

Лекции по истории изобразительного искусства. 
Лекторий музейно-выставочного зала создан для тех, кто хочет научиться 

разбираться в многообразии жанров и стилей изобразительного искусства, 

познакомиться с творчеством русских и зарубежных мастеров, найти 

источники их вдохновения, прикоснуться к истокам мирового искусства. 
Лекции по истории изобразительного искусства раскрывают для посетителей 

двери в этот прекрасный мир. Прошли лекции на темы «Цветочный натюрморт 

в живописи», «Импрессионизм в живописи». Далее запланированы: «Кубизм. 

От Сезанна до Пикассо», «Стиль модерн», «Современное искусство России 

ХХ-ХХI в» 
Индивидуальные занятия по живописи. 
Для удовлетворения стремления посетителей музея к получению 

прикладных знаний в областях культуры и искусства музей начал программу 

по индивидуальному занятию живописью, когда все желающие могут 

поработать над созданием своей картины под руководством 

профессионального художника. На занятиях можно овладеть приёмами 

работы масляными и акварельными красками и ощутить радость от 
творческого процесса. 

Цикл выставок «Мастер и ученики». 
Многогранный талант Михаила Абакумова, не боявшегося 

экспериментировать ни с живописными техниками, ни с цветом, проявился и 

в его педагогической деятельности. С 1995 по 2001 год Михаил Абакумов 

преподавал в Московском Государственном Академическом художественном 

институте им. В.И. Сурикова на кафедре живописи. Его талант, опыт и знания 

помогали студентам становиться настоящими профессионалами. В 

преподавательской деятельности он всегда стремился выявить и поддержать в 

каждом своем ученике его яркую индивидуальность. 
 С конца октября и по настоящее время в музее М.Г. Абакумова работает 

выставка «РАЗНЫЕ», на которой представлены работы Народного художника 

России М.Г. Абакумова (1948–2010 гг.) и его учеников: члена Московского 

Союза художников России Татьяны Чувашевой и Члена Союза художников 

России Андрея Рогова. 
Татьяна Чувашева нашла себя в детской портретной живописи. Она одна 

из немногих современных художников, пишущих свои произведения 
темперой по дереву. Для нее дети — это не только обыкновенное чудо, но и 

объект любования и вдохновения. Выразить легкость и очарование моделей в 

изображении помогает автору мастерское владение техниками живописи.  
Живопись Андрея Рогова иного рода, он — монументалист. Создает 

росписи храмов, мозаики и в этой, строго канонизированной, области с 

успехом находит свои интересные колористические решения. Его 

произведения стали настоящим украшением православных храмов в Москве.  
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В мае 2016 года в музейно-выставочном зале откроется следующая 
выставка из цикла «Мастер и ученики», которая представит работы Андрея 

Дроздова — выпускника МГАХи им. В.И. Сурикова, члена Студии военных 

художников им. М.Б. Грекова.  
 Еще одним направлением проекта «Мир искусства» стали «Встречи с 

профессиональными художниками», которые дают возможность ближе 

познакомиться с творчеством художников — авторов выставок, организуемых 
в музейно-выставочном зале М.Г. Абакумова. В программе таких творческих 

встреч: общение с художником, рассказ о секретах мастерства и особенностях 

различных техник живописи, мастер-классы. 
В ноябре и январе прошли встречи с Татьяной Чувашевой, по теме 

«Портрет. История и современность», и Андреем Роговым. Тема встречи с 

Андреем Роговым — «Искусство мозаики», в рамках встречи прошел мастер-
класс по изготовлению мозаики.  

Посещение современного музея — это всегда новые открытия и 

настоящий праздник общения с искусством, а посещение музейно-
выставочного зала М.Г. Абакумова открывает много нового и интересного из 
мира искусства. 
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Мирьяна Стоянович 
художник,  

организатор творческих поездок в Сербию и Черногорию (Сербия)  
 
ПРОДВИЖЕНИЕ РУССКОЙ СОВРЕМЕННОЙ ЖИВОПИСИ  

В СЕРБИИ 
 

На примере своей работы я расскажу как в Сербии, в частности в 

Белграде, я пропагандирую и довожу до зрителя современную 

реалистическую живопись России, конечно, ограничившись кругом 

художников, с которым мне посчастливилось познакомиться. Я была лично 

знакома с М.Г. Абакумовым и горжусь тем, что первой показала этому 

великому художнику свою страну, и что она запечатлена в его творчестве. 
Михаил Георгиевич был в Черногории в 2006 году, которая тогда только что 

отделилась от Сербии. 
 
Направления моей работы следующие: 

1. Включение русских художников в пленэры и симпозиумы в Сербии (Е. 

Афанасьева — пленэр им. Елени Анжуйской, С. Алдушкин — монастырь 

Милешева) и Черногории (группа художников с М.Г. Абакумовым в 

Сутоморе, Е. Афанасьева и Ю. Махнев — БулярицеАрт-пленэр, И. 
Черноглазов — симпозиум в Даниловграде). 

2. Сотрудничество с художником Сергеем Алдушкиным, заслуженным 

художником Республики Марий Эл (ученик М.Г. Абакумова в 1995-96 гг., 
когда М.Г. Абакумов преподавал в Суриковском институте.) 

— организация выставок с 2006 года; 
— организация путешествия по Сербии; 
— издание альбомов работ художников. Первая книга издана в 2009 году, 

вторая «Сербский альбом» будет представлена в мае этого года. 
3.  Проект «Сербия с палитры русских художников». Организация 

творческих поездок в Сербию и выставок в России. В настоящее время идет 

набор группы, которая, по окончании поездки будет иметь возможность 

выставиться в Белграде.  
4. В планах выставлять в Сербии свою коллекцию современной живописи 

с особым акцентом на этюд, который у сербских художников совсем 

потерялся, а российские художники сохранили умение видеть и чувствовать 

природу и все это перенести на холст и бумагу и донести до зрителя. 
 
Моя цель — чтобы красота, духовность, гуманность и гармония стали для 

людей альтернативой современному искусству инсталляций и перфомансов. 
 
Профессор доктор Сузана Полич в связи с этим пишет: «Личные 

проекты Мирьяны по продвижению российских художников на нашем 

культурном пространстве со временем переросли в своеобразный культурный 

феномен: оживление интереса к классическому и современному российскому 

реализму и рождение нового зрителя, способного оценить уникальный сплав 
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эмоциональности, поэтической манеры и русской классической школы 
живописи». 

 
Поскольку я на протяжении 12-ти лет организовывала выставки акварели 

Сергея Алдушкина, сербская публика через его творчество приобщается к 

русской классической школе живописи и русской культуре вообще. 
Вот как все это началось: 
Директор YUBIN д-р Радомир Главички перед камерами Радио-

Телевидения Сербии вручил художнику Сергею Алдушкину решение о 

приеме в члены Совета международного центра YUBIN. После показа этого 

репортажа в новостях, поклонники русской акварели буквально осаждали 

центр YUBIN, желая познакомиться с художником и его творчеством.  
Первая выставка Сергея Алдушкина под названием "Пряха, Волга, 

Морозкино" в 2006 году была встречена с огромным интересом, и публика с 

каждым днем все прибывала и прибывала в галерею YUBIN. Многие 

приходили сюда изо дня в день, чтобы вновь и вновь получать удовольствие и 

высказывать вслух свои впечатления. Другие же предпочитали любоваться 

этой красотой в немноголюдной утренней тишине, чтобы потом выразить свое 

восхищение в книге отзывов. 
 
Национальное информационное агентство сообщало: «Новое 

поколение живописцев, к которому принадлежит Алдушкин, обогатило 

традицию, привнеся в нее эмоции, душевный порыв и особую рафинированную 

колористическую гамму». 
 
Искусствовед Деян Джорич в еженедельнике "Печат" в статье под 

названием "Спокойная река против эстетики шока" анализирует успех Сергея 

Алдушкина в Белграде, перечисляет высокие достижения художника и 

заключает: «Аудитория Алдушкина видит в его работах исчезающую из 

современной жизни красоту и трогательность... он привнес в реализм 

забытую поэтичность, легкость, прозрачность и жизнерадостность...». 
 
И в заключение хочу прочитать слова д-р Сузаны Полич, из каталога 

к выставке Сергея Алдушкина, где она, помимо прочего, пишет: «Все 

картины, звуки и переживания, которые сопровождают нас в нашем 

стремлении постичь многослойность и возвышенность великой русской 

духовности и культуры, самым естественным образом являет нам мир 

Сергея Алдушкина. Акварелист, которому удается магией своего искусства, 
будто по мановению руки, выразить все, что мы ощущаем и называем 

"русским духом", показывает нам свои акварели, будто открывает ладонь, на 

которой лежит ключ к тайне красоты России...  
Благодаря Сергею Алдушкину наше представление о России из года в год 

приобретает новое визуальное качество, наше ощущение русской духовности 

становится глубже, наше отношение к русской культуре наполняется 
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содержанием. Россия Сергея Алдушкина полна высокой и святой радости 

каждодневного бытия. Потому и мы всегда так радуемся его творчеству...» 
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Надежда Игоревна Севастьянова 
 старший научный сотрудник  

Владимиро-Суздальский музей-заповедник (г. Владимир) 
 

ВЛАДИМИРСКАЯ ЖИВОПИСНАЯ ШКОЛА В 1960–1970 ГОДЫ. 
ЕЁ ОСНОВНЫЕ ПРЕДСТАВИТЕЛИ 

 
Понятие художественной школы в изобразительном искусстве 

существует достаточно давно, и в разные времена толковалось по-разному.  

Из истории мирового искусства нам известно, что художников объединяли в 

школу по национальным признакам, по территориальной принадлежности, 
близости к тому или иному выдающемуся мастеру, по связи с определенным 

педагогом или учебным заведением, по каким-то иным признакам.    
Российское искусствознание имеет опыт по изучению и выделению 

региональных школ в древнерусской живописи. Эта работа была проделана в   
1960–1970 годы. И сегодня мы воспринимаем как нечто совершенно 

очевидное — понятия Новгородской, Псковской, Ярославской, Владимиро-
Суздальской школ древнерусской живописи.  

Темой достойной серьезного изучения являются, сложившиеся в 19 веке 
в России, живописные школы московская и петербургская, основанные на 
традициях Московского училища живописи, ваяния и зодчества и Санкт-
Петербургской Академии художеств.  

Современное понимание школы в изобразительном искусстве, кроме 

территориальной принадлежности, включает в себя такие важные для 

художников факторы, как общие творческие устремления, мировоззрение и 

мироощущения, близкие методы и манеры работы.   
Появление региональных художественных школ в советском искусстве   

заметно активизировалось в годы хрущевской оттепели. Это был 

объективный процесс, связанный с общекультурными, художественными, 

даже экономическими и политическими факторами.   
Обобщающего труда, посвященного изучению региональных 

художественных школ советского периода, пока не написано. Понимание 
особенностей каждого объединения, очерчивание круга его участников 

происходит в наше время в процессе исследований и дискуссий.   
Темой сообщения является владимирская живописная школа как 

направление, ставшее не только интереснейшей страницей искусства 

Владимирской земли, но и ярким культурным феноменом российского 

искусства.  
В ходе данного сообщения уточняются годы введения в 

искусствоведческий обиход термина «владимирская живописная школа», 
обозначаются этапные выставки 1960–1970-х годов, выделяются творческие 

линии школы, связанные с именами главных ее представителей. 
Современное искусство Владимирской области, как и всей России, ведет 

свой отсчет с 1945 года, с художников, вернувшихся с войны. Эти люди, 
смотревшие на мир новыми глазами, стали частью атмосферы, царившей в 
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культуре тех лет.  Владимир Юкин говорил: «Это витало тогда в воздухе, и 
это было в каждом из нас…» 

Активные поиски самостоятельного творческого лица владимирские 

художники начали во второй половине 1950-х годов, пройдя через познание 

опыта передвижников, через увлечение искусством русских 

импрессионистов. Кроме того, на формирование владимирского пейзажа 
оказали влияние народное и древнерусское искусство. Живущие в 

провинции, в старинном русском городе Владимире, художники создавали 

произведения, пропитанные ярко выраженным национальным духом.  
Впервые о феномене владимирской живописи заговорили в 1960 году, 

после открытия I Республиканской художественной выставки «Советская 

Россия». Выставка была масштабной, проходила в Манеже, в ней 

участвовали около 1000 авторов, более 2000 произведений.   Cвои работы   на 

выставке   показали три владимирских художника:  Владимир Юкин, Ким 

Бритов, Валерий Кокурин.   
Даже в такой огромной экспозиции картины владимирских авторов не 

потерялись, были замечены критикой. В обзорной статье Дмитрия 
Шмаринова1 в журнале «Художник» в 1960 году было сказано о 

неожиданном росте коллектива художников из Владимира, об их 
«решительной заявке на свое, владимирское письмо».2  

В феврале 1962 года искусствовед Е.М. Костина3 очертила круг имен 

владимирских живописцев, попыталась определить основные качества их 

пейзажа. Она писала: «Самостоятельное направление в пейзаже складывается 

в творчестве живописцев из Владимира: Юкина, Бритова, Кокурина.   
Глубокая поэтичность образа, светлая, жизнерадостная лирика, органическая 

преемственность традиций народного художественного творчества выгодно 

отличают работы владимирцев от многих поверхностных пейзажей 

выставки».4  
Живопись владимирских художников для своего времени была 

настолько новой, неординарной и яркой, что интерес к их творчеству 
возрастал, и в 1964 году в Москве, в выставочном зале СХ России была 

организована «Выставка работ художников Владимира, Мстеры, Гуся-
Хрустального».  Живописцы втроем представили на ней около восьмидесяти   
работ. Вокруг выставки было много эмоций. О владимирцах заговорила вся 

художественная Москва. Сохранилась книга отзывов выставки. Приводим из 

нее два диаметрально противоположных отзыва:  
«В работах, представленных на выставке — полное отсутствие 

элементарной грамотности. Все перепутано. Впечатление очень слабое. 
Удивительно, почему устраивают подобные выставки. Если говорить о 

реализме, то тут нет и в помине этого понятия. Это какой-то провинциальный 

эстетский выверт».  
«Приветствуем владимирцев, их свободный, независимый взгляд, их 

новое понимание живописи.  В них великие традиции русского искусства. 

Верьте себе и продолжайте работать с такой же любовью к живописи и 

русской природе, как это видно в произведениях этой выставки. Многие 
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вещи достойны быть в центральных музеях страны. Надеюсь, это поймут те, 

кто опекает наше искусство».  
По следам выставки в журнале «Художник» вышла статья 

искусствоведа Татьяны Нордштейн,5 где, критикуя владимирцев, она пишет: 

«…перед нами — пейзажи трех художников, которые, словно работают при 

помощи некоего трафарета. Трафарет диктует им и манеру письма, и 

цветовую гамму. Речь идет о, так называемом, «новаторском штампе». Но 

сам по себе оригинальный прием еще не есть свидетельство новаторства. Это 

только прием. К сожалению, владимирские художники не понимают этого».6   
Безусловно, творчество владимирцев плохо вписывалось в официальное 

советское клише, ведь изображению гигантских строек социализма они 
предпочитали мотивы старых русских городов и селений. А стилистика их 

живописи и вовсе восходила к глубинным пластам народной культуры, к 

иконе и лубку.   
В начале 1960-х термин «владимирская живописная школа» еще не был 

введен в оборот и не рассматривался как самостоятельный объект 

исследования. Но владимирцы уже позиционировались как группа 

единомышленников. В 1964 году искусствовед Юрий Бычков7 пишет о 
владимирских художниках, как о сложившейся творческой группе: 
«…владимирские живописцы, не одинаковы, но едины. К. Бритов, В. Юкин, 

В. Кокурин, не боясь раствориться друг в друге, пишут в одном тональном 

ключе. Но, у каждого в этом звонком трехголосье своя песня».8   
О появлении во Владимире самостоятельной живописной школы одной 

из первых заговорила московский искусствовед Ольга Воронова.9 Она 

писала: «Меня порадовала четко наметившаяся тенденция к созданию в 

краях и областях творческих содружеств. Мне кажется, я не преувеличу, если 

скажу, что у нас начинают возникать внутризональные художественные 

школы».10   
Она говорила, что Юкин, Бритов и Кокурин не только продолжают 

российские художественные   традиции, но дополняют и развивают их, что в 

творчестве этих художников есть нечто особенное и очень драгоценное для 

нашей культуры, на что можно по-настоящему опереться — это 

национальное понимание пейзажа.  
Ольга Порфирьевна Воронова много сделала для владимирских 

живописцев, ею написан целый ряд значимых статей о художниках 

Владимира. Она являлась автором альбома «Владимирские пейзажисты»11, 
который издавался дважды (в 1973 и 1987 годах). Альбом и сегодня является 

одной из самых известных книг о мастерах владимирского пейзажа.    
Появившись в прессе, понятие «Владимирской живописной школы» 

начало входить в обиход. Однако не все были с этим согласны. Так, в 1970 
году на обсуждении республиканской художественной выставки, 
председатель Правления Союза художников России Гелий Коржев12 сказал: 
«Вот уже в течение нескольких лет, с легкой руки некоторых искусствоведов, 

сначала полушутливо, а затем серьезно появилось такое понятие, как 

«владимирская школа» в живописи...  Мы считаем, что слишком скорая 
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популярность, повышенный интерес к их живописной манере, двигают 
владимирских художников не к новым открытиям, а к топтанию на месте».13 

В советском искусствознании 1960–1970-х годов мастера владимирского 

пейзажа позиционировались как группа самобытных художников, 
принадлежащих к единому творческому сообществу, поддерживающих 

крепкие дружеские связи.  По воспоминаниям одного из мэтров школы — 
Валерия Кокурина, художественные мастерские в 1960-е годы напоминали 

артель, где все работали на единую цель, проявляя, характерную для 

живописцев Владимира, так называемую, «коллективную 

индивидуальность».  Художники работали в здании на ул. Княгининской д.7, 
где на первом этаже располагались квартиры, а на втором — светлые и 

просторные мастерские. Художники могли свободно приходить друг к другу, 

обмениваться опытом, делиться находками и открытиями. Это являлось 

одним из факторов масштабных взаимных влияний, стилистической близости 
пейзажистов, особенно в ранние годы.   

Анализ произведений мастеров владимирской живописной школы 

показывает, что важными, объединяющими их чертами является 
декоративное построение композиции, открытая демонстрация технических 
и живописных приемов. Кроме того, неповторимой особенностью 

владимирской живописи является применение объемных грунтов. Это 
осознанный технический прием, который увеличивает декоративность 

холста, обогащает эмоциональное звучание произведения.   
Все это вызывало неподдельный интерес собратьев по кисти. У 

владимирцев появились подражатели. В 1967 году в одной из статей Т. 

Нордштейн пишет: «Сейчас довольно распространенной в пейзаже стала 

склонность к подражанию. Подражают мастерам прошлого, подражают даже, 

недавно сложившейся «владимирской живописной школе».14 В 1974 году на 

обсуждении зональной художественной выставки В. Юдичев15 говорил о 

появлении работ, написанных под владимирских мастеров, о своеобразной 

«владимирской моде» в живописи.16     
В первые годы владимирскую школу представляли трое ее основателей 

В. Юкин, К. Бритов и В. Кокурин. В дальнейшем в цветовые эксперименты 

включились Николай Мокров, Николай Модоров, Валерий Егоров.   
Важным этапом общественного признания владимирской живописной 

школы была выставка «Художники Владимира», проходившая в мае-июне 
1969 года в Выставочном зале СХ России в Москве.  В ней приняли участие 
шесть живописцев: В. Юкин, К. Бритов, В.Кокурин, Н. Мокров, Н. Модоров, 

В. Егоров. На выставке были показаны около 60 работ. Яркая и 

неординарная, выставка наделала много шума.   
По окончании выставки состоялось обсуждение. Для художников, 

приехавших из Владимира, это был определенный экзамен. Пришли 

московские художники, состоялся конструктивный и откровенный разговор. 
Мнения были очень разные — от восторга до полного неприятия. В 

завершении обсуждения выступил В.А. Юдичев: «Я думаю о владимирских 

художниках как о ласточке, которая возвещает весну. Кстати сказать, без их 
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работ мы ни одной серьезной выставки в зоне или республике не 

представляем. Их вещи всегда вызывают эмоцию, обращают на себя 

внимание, имеют у зрителей большой успех. Живопись владимирцев очень 

крепко заквашена. У владимирцев, я за ними давно слежу, сложился 
коллектив.  Это теперь начинает работать на отдачу».  

Хочется, также, привести цитату из статьи в каталоге данной выставки, 

написанной искусствоведом Юрием Нехорошевым17: «Владимирские 
пейзажисты — это единый коллектив с четко выраженной эстетической 

программой, со своим творческим лицом. Коллектив, создающий искусство, 

славящее красоту глубинной России». 
В 1970-е годы Владимирское искусство становится заметным явлением 

в художественной жизни страны, выходит на его передовые позиции.  
Владимирские художники были непременными участниками всех зональных, 

региональных, республиканских и всесоюзных художественных выставок, 
занимали в экспозициях центральные места, узнавались без подписей.  

Владимирская живописная школа, не смотря на общность взглядов ее 

представителей, имеет ряд линий, раскрытых в творчестве главных ее   
мастеров. Первое направление представлено живописью Владимира Юкина. 

Для творчества этого художника характерно эстетизированно-упрощенное 

видение пейзажа. Представление этого мастера о силуэте, о силе чистых, 

насыщенных цветов, положенных рядом друг с другом, отсылают зрителя к 

истокам народного творчества, иконописи, к русскому искусству начала 20 

века. Притягательная сила простоты, естественности и веры — 
отличительная черта произведений этого большого художника. 

Второе направление воплотил в своих работах Ким Бритов. Искусство 

этого художника ориентировано на монументально-декоративные 

возможности пейзажа. Добротная, крепко сбитая композиция, уплотненно-
вещественная живопись его холстов внушает чувство уверенности в 

неизменности жизненных ценностей. В прочных строениях старых русских 

городов и сел этого художника живет память о минувшем и подлинность 

настоящего.  
Третье направление представлено творчеством Владимир Кокурина.    

Наделенный от природы обостренным чувством цвета, даже среди смелых 

владимирских живописцев, он является одним из самых ярких колористов.    
Основанная на фольклоре, живопись Валерия Кокурина пронизана эстетикой 
импрессионизма, по-особому чувственна и эмоциональна, делает 

владимирскую живопись более одухотворенной, придает ей особую манеру, 
легкость и изыск. 

 Владимирский пейзаж — это чрезвычайно интересное явление в 

современной русской культуре. Он по праву вошел в сокровищницу 

национальных художественных достижений. Сегодня стал совершенно 

очевидным и неоспоримым тот факт, что художники Владимира совершили 

цветовой прорыв в русском искусстве 20-го века, тем самым значительно 

расширив и обогатив его традиции. Работы ведущих владимирских 

пейзажистов стали классикой жанра, вошли в коллекции известных 
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российских музеев: Государственной Третьяковской галереи, 

Государственного Русского музея, Владимиро-Суздальского музея 

заповедника, большинства региональных музеев России.  
    __________________________________________ 

1. Шма́ринов Деме́нтий Алексе́евич (1907-1999) — советский и российский график, 

иллюстратор, педагог, профессор. Народный художник СССР (1967). Лауреат 

Государственной премии России (1997) 
2. Д. Шмаринов «Новый этап – новые задачи». Художник № 8 С.2 
3. Костина Елена Михаиловна (1920-?) - российский искусствовед, кандидат    
искусствоведения (1961). Государственная премия РСФСР (1983). 
4. Е.М. Костина О пейзаже и натюрморте.  ТВОРЧЕСТВО.-1962.-  №2  С.4 
5. Нордштейн Татьяна Андреевна (1924-2000) -  искусствовед, член Союза художников. 

Автор книг и статей по изобразительному искусству. 
6. Т. Нордштейн «Во власти штампа» Художник 1964 № 8, С.16-17  
7. Бычков Юрий Александрович (1931- 2014) - искусствовед, член Союза художников 

Росси, директор Государственного литературно-мемориального музея-заповедника 

А. П. Чехова «Мелихово» в 1994—2004 годах. 
8. Ю.Бычков.  Земля и ее поэты. Советская культура. 28 апреля 1964г. С.3 
9. Воронова Ольга Порфирьевна (1924 - 1985) - искусствовед, журналист. Автор книг и 

статей по изобразительному искусству.  Член Союза журналистов и Союза художников 

СССР.   
10. О.Воронова «Сплав поэзии и правды». Комсомольская правда. 20.09.1967 С.3 
11. О.Воронова. Владимирские пейзажисты. Альбом. М.: Советский художник. 1987 
12. Ге́лий Миха́йлович Ко́ржев (1925- 2012) — советский и российский живописец,  
Народный художник СССР (1979). Лауреат Государственной премии СССР (1987)  
13. С любовью к родине. Художник №6 С. 5, 27 
14. Т. Нордштейн «Не пройти бы стороной» Советская культура. 12.09.1967 С.4  
15. Юдичев Василий Андреевич (1920-1998), искусствовед, заслуженный деятель искусств 

РФ, главный редактор журнала Художник   в 1975—1984 гг. 
16. В. Юдичев. Современность – главная тема. Художник № 1, 1975. С. 30 
17. Нехорошев Юрий Иванович (1925) - художественный критик. Писатель.  
Окончил Московский Государственный институт театрального искусства (ГИТИС), 

отделение критики.(1953). Главный редактор журнала "Творчество" СХ СССР. 
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Владимир Юкин 

Владимир Юкин Ким Бритов 



Владимирские художники на открытии выставки 

В. Юкин. Везут сено. 1950-е гг.



В. Кокурин.  Осеннее кружево. 1962 г. 

К. Бритов.  Берёзы. 1959 г.



В. Кокурин . В рыбаках. 1959 г. 

В. Юкин



К. Бритов. Весной повеяло. 1985 г. 

В. Юкин. Старинный мотив. 1967 г.



В. Кокурин

К. Бритов.  На пчельнике. Медовая пора. 1970 г.
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                                             Раиса Алексеевна Лысенина  
 скульптор, президент фонда «Творческое достояние»,  

заслуженный художник РФ, почетный член РАХ,  
профессор кафедры ИТГД РГРТУ 

 
РОЖДЕНИЕ ГАЛЕРЕИ 

 
Время диктует свои законы и сейчас, войдя в огромный торговый центр, 

можно обнаружить наряду с продуктовыми отделами и бутиками с одеждой, 

выставочный зал или художественную галерею. Плохо это или хорошо —

решит время. Важно то, что люди, порой далекие от искусства, идут на прямые 

расходы и открывают в своих торговых центрах, по их меркам, убыточное 

предприятие.  
Открытие же художественной галереи «Боровница» в одноименном 

гостиничном комплексе, было настолько органично, что она стала сразу 

популярной не только у жителей поселка Солотча, но и у туристов. Надо 

сказать, что поселок Солотча — это уникальное место мещерского края не 

только по природным показателям. Конец 19 века и 20 век обусловлен 

интересом русской интеллигенции к красоте этого уголка. «Во глубине 

России» — так назвал Солотчу Паустовский. 
Галерея была задумана с дальним прицелом: через природу, флору и 

фауну, поговорку «У нас в Рязани грибы…» подойти к почти забытой теме 

«Литературная Солотча». 
Еще живо здание старой почты, стены которой помнят и Паустовского, и 

Солженицына и многих других писателей, которые наслаждаясь природой 

Солотчи, плодотворно работали над своими произведениями и регулярно 

получали корреспонденцию в деревянном доме — сельской почте.  
В трех небольших залах гостиничного комплекса расположилась 

художественная галерея. В небольшом деревянном зале уютно разместились 

произведения рязанских художников, воспевающие красоту мещерского края.  
На многих полотнах тема гриба решена и с юмором, и в академической манере 

и в живописи, и декоративно прикладном искусстве.  
Второй зал уже сейчас преображается в выставочный зал уникальных 

архивных фотографий из жизни Солотчи начала 20 века. На снимках можно 

увидеть и первые пионерские лагеря, расположенные в сосновом бору, и 

фотографии из жизни писателей приезжающих в Солотчу. Посетители 

знакомятся и с жизнью узкоколейки, которая соединяла и Рязанский край, и 

Владимирскую область. По этой дороге приехал из Мезиновки в 1956 году 
А.И. Солженицын. 

Третий зал посвящен жизни Александра Исаевича Солженицына в 
Солотче и окрестностях. Тема эта интересна, но мало изучена, т.к. и в здании 

«Боровницы», и в корпусах гостиничного комплекса, тогда еще гостиницы 

«Загородная», и в деревне Давыдово Солженицын провел около 300 дней и 

плодотворно работал над своими произведениями.   
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Конечно, надежда умирает последней и хочется думать, что это 

начинание — создание художественной галереи, будет подхвачено 

государственными структурами. 
 

 



Зал Солженицына 

Деревянное здание почты в Солотче. Слайд Солженицына



Зал Солженицына 

Фрагмент экспозиции выставки 
«Народные промыслы России» 

Фрагмент интерьера галереи 

Фрагмент экспозиции выставки Фрагменты экспозиции 
«Солженицын в Солотче» 



1 
 

Анатолий Николаевич Коцонис 
кандидат технических наук, доцент 

ГБУ «Московский дом национальностей» (г. Москва) 
 

НЕКОТОРЫЕ АСПЕКТЫ ФОРМИРОВАНИЯ И СОХРАНЕНИЯ 

РУССКОЙ КУЛЬТУРЫ ПЕРИОДА IX–XIX ВЕКОВ 
 

В практике изучения истории любого государства обычно 

рассматриваются две сферы его жизнедеятельности: материальная и духовная. 

Первая включает в себя технический аспект (развитие техники, орудий труда, 

жилище, быт и т.п.); вторая — идеологическая (система образования, наука, 

искусство, литература и т.д.). Обе эти сферы взаимосвязаны: материальная 
культура возникает в результате творческой деятельности человека, 

произведения которого приобретают (в той или иной форме) материальное 

воплощение. 
Вместе с тем, определенный интерес представляет рассмотрение 

феномена культуры не только как совокупность материальных и духовных 

ценностей, создаваемых человеком в процессе его общественно-трудовой 

деятельности, но и каждую из ее составляющих отдельно. В частности, в 

духовной составляющей, как один из ее аспектов — литературу. 
Княжеская Русь в догосударственный период и в первые свои 

десятилетия формировалась на основе общечеловеческих ценностей, 
унаследованных от восточнославянских племен, составивших ядро будущей 

России, и заимствованных у других народов, особенно Византии. Считается, 

что именно с принятием христианства в 988 году возникла на Руси единая 

письменность, основу для которой создали греческие монахи, Святые 

равноапостольные братья Кирилл и Мефодий. Оно же определило и 

дальнейшие исторические преобразования России как государства, 

избравшего свой особый путь формирования не только властных структур 
управления, экономики, внешней и внутренней политики, хозяйствования, но, 
прежде всего, обретение и исповедание духовных ценностей православия, 

несмотря на то, что в социально-экономическом плане развитие государства 

Российского происходило в русле общеевропейских тенденций. Это 

обстоятельство связано с однотипностью социально-экономического развития 

как Руси, так и европейских стран, а также сходством социальной структуры. 
Что же касается духовной сферы, то ее поэтапность, связанная с 

проходившими в стране историческими событиями позволяет причислить к 

основным из них следующие: домонгольский период (IX–XIII вв.); 

формирование централизованного государства (XIII–XV вв.); петровские 

преобразования (XVII в.), с которых Россия, переняв общественный характер 

европейских государств, становясь на равных в их ряды, являет собой четкий 

рубеж между Московским царством (Ивана III) и Российской империей (Петра 
I), и от Петра I — до страны Советов.  

Этот весьма динамичный и рационалистический период характеризуется 

своими отдельными временными отрезками: первая четверть XVII века; 
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середина–вторая половина XVIII века; первая половина XIX века; вторая 

половина XIX века; XX век; начало XXI века.  
По имеющимся в современной литературе данным от домонгольского 

периода до наших дней дошло около 150 книг. Считается, что в этот период 

преобладает распространение литературы религиозного характера. Историки 

выделяют «Повесть временных лет», составленную монахом Киево-
Печерского монастыря Нестором в начале XII века и «Жития святых 

благоверных князей Бориса и Глеба» монаха Иакова (конец XI–начало XII вв.). 
Вполне вероятным можно считать предположение о том, что 

письменность и традиционная литература пришли на Русь вместе с принятием 

христианства, хотя продолжало иметь место и устное творчество, 

летописание, былины, исторические сказания. При этом, в течение IX–XI 
веков основной задачей «книжников» было «продвижение» новой религии за 

счет перевода на родной язык богослужебных книг (в основном, греческих).  
Кстати, из 150-ти уже ранее упоминавшихся, 80 были богослужебными. И 

только во времена  Ярослава Мудрого (978–1054) появляется в первой 

половине 40-х годов XI века некоторый оригинальный авторский книжный 

комплекс, по предложению академика Д.С. Лихачева названный «Сказанием 

о распространении христианства на Руси», в который вошли рассказы о 

крещении и кончине княгини Ольги, первых русских мучеников за веру и др. 

Важно отметить, что общий подъем Руси в XI веке, появление очагов 

письменности и грамотности, формирование целого ряда групп образованных 

людей в княжеской и церковной среде определили дальнейший путь развития 

русской литературы.    
К числу знаковых произведений этого времени следует отнести и 

«Поучение» великого князя Владимира Мономаха (1113–1125), написанное 

примерно в 1117 году, в котором автор излагает высокий образец служения 

своей земле. Самым же значительным из поэтических сочинений считается 

«Слово о полку Игореве» (1185), повествующее о поражении русских князей 

в их битве с половцами. Прямым продолжением борьбы со степными 

кочевниками считается «Задонщина», автор иерей Софоний Рязанец, — одно 

из лучших произведений, посвященных победе русичей под 

предводительством Дмитрия Донского на Куликовском поле (1380). Историки 

считают, что именно после 1380 года в период объединения русских земель 

вокруг Москвы широкое распространение получил жанр письменной 
литературы. В качестве примера обычно приводится повествование тверского 

купца Афанасия Никитина «Хождение за три моря» (1466–1472) — первое 

описание Индии в европейской литературе.  
Таким образом, можно сказать, что рассмотренный период характерен 

тем, что на русской почве, с учетом «зарубежного опыта» появилась 

собственная литература, которая готова отстоять свою самобытность и 

достойное место в ряду своих учителей и наставников. 
Литература допетровского периода (XVI в.) продолжает оставаться в 

основном летописной (церковной — жития святых; политической — 
великокняжеское и царское правление). Так, в начале 20-х годов XVI века 
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было создано литературно-публицистическое сочинение «Сказание о великих 

князьях Владимирских» — легендарное повествование об их происхождении 

от брата римского императора Августа. В середине XVI века был завершен 

крупнейший по объему сведений и хронологическому диапазону рукописный 

летописный свод по отечественной истории (включая и сведения по 

всемирной), получивший название Никоновской летописи по имени одного из 

ее соавторов патриарха всея Руси — Никона. К этому же времени относится и 

памятник русской литературы «Домострой», в котором излагаются нормы 

поведения в любой жизненной ситуации. 
Считается, что первой «печатной» книгой на Руси был изданный 

первопечатником Иваном Федоровым «Апостол» (1564). За весь XVI век 
типографским способом было издано 20 книг. Таким образом, рукописная 

книга в XVI веке занимала ведущее место, которое она продолжала еще 

удерживать и в XVII веке, в котором были созданы последние оригинальные 

летописные сочинения. Памятник позднего русского летописания «Новый 

летописец» охватывал события от кончины Ивана Грозного до окончания 

Смутного времени. В этот же период царь Алексей Михайлович вводит новую 

должность — придворный поэт. Первым из них был Симеон Полоцкий — 
иеромонах, выходец из Белоруссии (г. Полоцк). С его именем связано 

появление в исторической литературе жанра сатирической повести, носящей 

публицистический характер. 
  При Петре I этот титул носил Феофан Прокопович, архиепископ 

Новгородский, который в 1705 году написал трагикомедию «Владимир» — 
первую пьесу о крещении Руси, в которой проводилась параллель между 

князем Владимиром и Петром I. В послепетровский период впервые 

появилась, так называемая, неофициальная литература, родоначальником 

которой, по словам В.Г. Белинского (1811–1849) был «первый светский поэт 

Руси» молдавский князь, литератор и дипломат А.Д. Кантемир (1708–1744). 
Его перу принадлежит сатирический памфлет «На хулящих учение. К уму 

своему» (1729), направленный против тех, кто не принимал петровские 
реформы. 

На смену ему во время правления императрицы Анны Иоанновны пришел 

В.К. Тредиаковский (1703–1769), который осуществил перевод французского 

любовного романа аббата Поля Тальмана (1663), дополнив его собранием 

собственных стихов, и тем самым, вызвал фурор в России, так как в нем 

описывалась свободная любовь. Ранее в России на эту тему никогда не писали. 

К числу писателей, поэтов и публицистов, обогативших своими 

произведениями русскую литературу XVIII веке необходимо отнести такие 

всемирно известные имена, как: М.В. Ломоносов — один из титанов мировой 

науки («Российская грамматика», 1755 — одно из главных и важнейших его 

филологических сочинений в истории русской филологии); А.П. Радищев — 
первый русский революционер, призвавший к уничтожению рабства и 

самодержавия («Путешествие из Петербурга в Москву», 1790); Д.И. Фонвизин 

— дипломат, сатирик, драматург («Недоросль», 1783 — вершина творчества 

писателя и всей русской литературы XVIII века. Комедия направлена против 
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проводимой Екатериной II политики укрепления крепостничества); Г.Р. 

Державин — поэт, прозаик, драматург, государственный деятель (автор 

многочисленных од: «К Фелице», 1782; «Властителям и судьям», 1780, 
запрещена цензурой; «Водопад»,1798; «Памятник», 1795; «Трактат о 

лирической поэзии и об оде»: 1811-1815); И.А. Крылов — публицист, поэт, 

автор 236 басен, собранных в 9-ти прижизненных сборниках; Н.И. Карамзин— 
писатель, историк, просветитель, один из первых реформаторов русского 

языка («Письма русского путешественника» 1789–1790 гг.: считается, что с 

этой книги ведет свой отсчет современная русская литература; «История 

государства Российского» — тома 1–12, 1803–1826). 
Именно эта плеяда прогрессивных деятелей и мыслителей заложила на 

рубеже XVIII–XIX веков основу нашей национальной культуры, ее 

разговорного и литературного языка, характерных исключительно для нового, 

сложившегося в самобытных условиях государства, достижения которого в 

этой сфере шли не только вровень с передовыми европейскими странами, но в 

ряде позиций опережали их. Последователями их стали: А.С. Пушкин 

(трагедия «Борис Годунов»: 1824–1825; роман в стихах «Евгений Онегин»: 

1823–1831 гг.; повесть «Пиковая дама», 1833; поэма «Медный всадник», 1833; 
историческая повесть «Капитанская дочка», 1836; огромный цикл лирических 

стихов); М.Ю. Лермонтов (драма «Маскарад»: 1835–1836; роман «Герой 

нашего времени», 1840; поэмы «Мцыри» и «Демон», 1840); Н.В. Гоголь 

(«Вечера на хуторе близ Диканьки» — фантастика на тему народных 

преданий, 1831–1832; повесть «Тарас Бульба», роман «Старосветские 

помещики», 1835»; повесть «Шинель», 1842; комедия «Ревизор», 1836; эпопея 

«Мертвые души»: 1842–1852) и целый ряд писателей нового поколения, 

определивших своим творчеством расцвет русской литературы, известный 

впоследствии как ее «золотой век».  
Такое определение принадлежит современнику А.С. Пушкину критику 

П.А. Плетневу, соредактору журнала «Современник», который употребил его 

при характеристике эпохи В.А. Жуковского, К.Н. Батюшкова, А.С. Пушкина 

и Е.А. Баратынского. Писатели: И.С. Тургенев (сборник рассказов «Записки 

охотника», 1852; романы: «Рудин», 1855; «Дворянское гнездо», 1859; 
«Накануне», 1860; «Отцы и дети», 1862); И.А. Гончаров («Обыкновенная 

история», 1847; «Фрегат Паллада», 1852; романы: «Обломов», 1859 и 

«Обрыв», 1869); М.Е. Салтыков-Щедрин (сборник рассказов «Губернские 

очерки», 1856–1857; повесть «История одного города», 1870; роман «Господа 

Головлевы», 1880; сатирическое собрание «Сказки», 1882; «Пошехонские 

рассказы», 1886). Поэты: Н.А. Некрасов (поэмы «Кому на Руси жить хорошо», 

1866; «Русские женщины», 1871; «Современники», 1875); Ф.И. Тютчев 

(наиболее полное собрание его стихотворений – СПб, 1900 – заключает 246 

оригинальных и 37 переводных стихотворений); А.А. Фет (первый сборник 

стихов выходит в 1840, в 1853 – второй, в 1856 – третий; в период 1862–1881 
выходят новые циклы— «Из деревни», «Записки о вольнонаемном труде»; с 

1883 по 1891 выходят четыре стихотворных выпуска в сборниках «Вечерние 

огни»).         
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Из этой сферы в начале XX века вышла последующая «могучая кучка» 

писателей и поэтов, составивших гордость русской литературы — ее 

«серебряный век»: А.А. Ахматова (первый сборник стихов – «Вечер», 1912; 

«Четки», 1914); А.А. Блок (первый сборник – «Стихи о Прекрасной Даме», 

1901; в период с 1904 по 1916 целый ряд циклов – «Город», «Снежная маска», 

«Возмездие», «Ямбы», «Родина», «Страшный мир»; драма «Роза и крест» – 
1912; 1918 – цикл «Скифы» и поэма «Двенадцать»); В.Я. Брюсов (первый 

сборник стихов «Шедевры», 1895; второй – «Это я»; 1900 – «Третья стража»; 

1914 – «Семь цветов радуги»); И.А. Бунин (первый рассказ «Антоновские 

яблоки», 1900; сборник «Листопад», 1902; две Пушкинские премии – 1903 и 

1909); С.А. Есенин (начал печататься с 1912 г. Первый сборник стихов – 
«Радуница», 1916; последующие – «Голубень», «Преображение», «Сельский 

часослов», 1918); И. Северянин (первые публикации – 1904, первый успех –
сборник «Громокипящий кубок», 1913;  1914–1915 циклы: «Златолира», 

«Ананасы в шампанском»; «Собрание поэм», 1916); А.П. Чехов (первая книга 

рассказов «Сказки Мельпомены» выходит в 1884; «Пестрые рассказы», 1886; 
«В сумерках», 1887; «Хмурые люди», 1890; 1892 – «В ссылке»; 1893 – «Остров 

Сахалин». В конце 1880-х гг. создает ряд пьес для театра – «Иванов», 

«Свадьба», «Медведь», «Юбилей»; 1900 – «Три сестры» и «Вишневый сад», 

1902 – «Чайка» и «Дядя Ваня»). 
Кстати, сам термин «серебряный век» в отношении русской поэзии ввел 

критик Р.В. Иванов-Разумник. Оценивая период русского модернизма 1920-х 

годов, он обозначил его как «серебряный век», т.е. более низкой «пробы» по 

отношению к «золотому» Пушкинскому, имея в виду, что за «золотым» и 

«серебряным» должен последовать «медный» и «железный». И, таким 

образом, как бы предрекал предстоящий закат русской культуры. Однако в 

такой интерпретации, это словосочетание довольно быстро утратило свой 

смысл. Причиной тому стала первая редакция в 1940 году «Поэмы без героя» 

А. Ахматовой, строки из которой — 
«На Галерной темнела арка, 

В Летнем тонко пела флюгарка, 
И серебряный месяц ярко 

Над серебряным веком стал» 
послужили предпосылкой превратить обычную поэтическую строчку в 

классификационный термин, весьма широко применяемый как 

специалистами, так и простыми любителями поэзии, а затем «перекинулся» и 
на другие области культуры. Известный исследователь-литературовед М.Л. 

Гаспаров, характеризуя творчество А. Ахматовой, С. Есенина, В Брюсова и 

других поэтов — представителей русского модернизма, отмечал, что так в 

самом начале было принято называть произведения трех поэтических 

направлений (символизма, акмеизма, футуризма), заявивших о своем 

существовании между 1890 и 1917 годами… 
В следующем 2017 году исполняется 100 лет Великой Октябрьской 

социалистической революции, в течение которых наша страна в своей истории 

завершила путь от Государства Российского через СССР к современной 
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России. Составной частью проходивших в послеоктябрьские годы 

преобразований явились перемены и в сфере культуры, т.е. культурная 

революция, которая затронула образование, науку, литературу, искусство, всю 

духовную жизнь общества. Коснулись они и такой проблемы, как сохранение 

культурного наследия, которой определенное внимание уделялось еще во 

времена Петра I и Екатерины II (акты, связанные с учетом зданий, имеющих 

историко-культурную ценность) и стало существенно усиливаться в XIX веке, 
когда к этой проблеме подключились общественные и научные организации 

— «Московское археологическое общество» (1864), «Русское историческое 

общество» (1866), «Общество защиты и сохранения в России памятников 

искусства и истории» (1909). В 1911 году был представлен в Госдуму России 
разработанный Императорским Московским академическим обществом 

(ИМАО) проект закона охраны памятников искусства и старины. Тогда же был 

опубликован пакт Н. Рериха или «Договор об охране художественных и 

научных учреждений и исторических памятников». Принятию Закона 

помешала Первая Мировая война, а пакт был принят лишь в 1935 году в 

Вашингтоне. 
Первая мировая война, Великая Октябрьская социалистическая 

революция и Гражданская война, необъявленный локальный вооруженный 

конфликт с Японией (озеро Хасан и Халхин-Гол, май–сентябрь 1939 г.), 

Финская война (ноябрь 1939-март 1940 гг.), Вторая мировая – Великая 

Отечественная война (1941-1945 гг.), развал СССР (1991 г.) — весь этот 

разрушительный шквал в весьма короткий, по историческим меркам, 70-
летний период, не считая классовой борьбы и внутрипартийных баталий (то с 

троцкизмом, то с космополитизмом), не мог не обострить проблему 
сохранения культурного наследия. Ко всему этому добавлялось еще и то 

обстоятельство, что почти все перемены, хотя и происходили в одной и той же 

стране, но каждый раз они приобретали радикальный характер: Святая Русь, 

Царское Самодержавие, СССР — власть трудового народа (рабочих и 

крестьян), Новая Россия — демократическая Республика. Каждая ипостась 

имеет свою идеологию, политику, экономику, однако, духовная жизнь 

человека на всем этом протяжении времени оставалась, остается и, будем 

верить, останется постоянной — православной, какой она и была с самого 

начала основания Государства Российского, дальнейшее успешное развитие 

которого без возрождения и сохранения своего культурного наследия во всех 

сферах человеческой деятельности мало вероятно. 
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Юрий Витальевич Мудров  
искусствовед, член Комиссии по искусствоведению, Союз художников России  

Председатель Секции искусствоведения и критики  
Санкт - Петербургский Союз художников (г. Санкт-Петербург) 

.  

ВЫДАЮЩИЙСЯ ХУДОЖНИК И ПЕДАГОГ. 
К 100-ЛЕТИЮ СО ДНЯ РОЖДЕНИЯ  

ВАСИЛИЯ ВАСИЛЬЕВИЧА СОКОЛОВА 
(ЗАМЕТКИ) 

 
Василий Васильевич Соколов (1915-2014) — Народный художник 

Российской Федерации, профессор, Лауреат Государственной премии СССР, 

выдающийся мастер живописи и педагог отдал творчеству восемь десятилетий 

своей жизни. Несмотря на удивительно долгий и плодотворный жизненный и 

творческий путь, его богатое наследие ни в целом, ни отдельными 

произведениями не поддаётся мгновенной идентификации. 
Парадоксальность подобного положения кроется, видимо, в тех его 

личностных качествах, что определили ему Творец и родители. Врождённая и 

затем "культивируемая" скромность и требовательность к своим собственным 

усилиям в области творческих занятий привели к тому, что значение 

оставленного им наследия в полном объёме придётся ещё только открывать. Его 

творческая "песня" звучала в полный голос, но практически ни разу он не дал 

"сольного концерта". Постоянное участие в крупных и значительных выставках, 

начиная с 1944 года, выделяло его, но не давало возможности в полную меру 

оценить сделанное. А какой-либо значительной персональной выставки при 

жизни у художника не было. Его благородная фигура, не захваченная бурными 

порывами, всегда была немножко "в тени" тех, кто обладал "громким голосом" 

и умел "подать себя". Вместе с тем, он пользовался глубоким уважением. Надо 

вспомнить о том, что из двенадцати председателей, возглавлявших 

Ленинградский-Петербургский Союз художников, за всю его историю только 

два: М.К. Аникушин и В.В. Соколов избирались председателем дважды! 
Уроженец предреволюционного Петрограда, оказавшись ребёнком на 

Кубани в составе многодетной родительской семьи, он рано проявил интерес к 

изобразительному творчеству. В Екатеринодаре (Краснодаре) существовало 

основанное знаменитым меценатом Ф.А. Коваленко при поддержке И.Е. Репина 

художественное училище. Двадцатилетним юношей, закончившим Кубанский 

художественно-педагогический техникум, он возвратился в родной город. (Надо 

заметить, что уровень образования в техникуме был таков, что там "воспитали" 

учившегося параллельно с Соколовым Василия Нечитайло, а чуть ранее - 
знаменитого иллюстратора Евгения Рачёва).  

В 1934 году Василий Соколов поступил в Среднюю художественную 

школу при Всероссийской академии художеств, открытую в Ленинграде как 

"Школа юных дарований". Она была первой ступенью в системе 
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академического образования, и мало кто из будущих известных художников 

Ленинграда в те годы миновал её. Освоивших её программу в дальнейшем, 
чаще всего, ожидал творческий успех. В 1938 году Василий Соколов становится 

студентом Всероссийской академии художеств. В числе его учителей — 
выдающиеся педагоги Александр Дмитриевич Зайцев (живопись, композиция) и 

Михаил Давидович Бернштейн (рисунок).  Тогда, деля жизнь между Москвой и 

Ленинградом, в Институте живописи, скульптуры и архитектуры ВАХ 

преподавал и Борис Владимирович Иогансон, с 1939 года — в должности 

профессора. (Мэтр был учеником В.Е. Савинского и О.Э. Браза). Именно он 

стал главным учителем и наставником Василия Соколова. Выдающийся мастер 

исторической картины, он был в числе первых, кто сформировал "большой 

стиль" в живописной картине социалистического реализма. (Недаром его 

картина "На старом уральском заводе" 1937 года была удостоена Большой 

золотой медали Всемирной выставки в Брюсселе в 1958 году). Под его 

влиянием и "присмотром" взростал художественный талант В.Соколова. 
В 1940 году студент Соколов побеждает в конкурсе на лучшую "военную" 

картину, посвящённую боям на советско-финской войне. Полотно "Переход 

Красной Армии через реку Сестру" доносит до зрителя события ноября 1939 
года, когда советские войска, наведя мосты и переправы, совершили прорыв на 

финскую территорию. Событие преподносилось советской пропагандой как 

исключительное; достаточно сказать, что оно упоминается даже в стихах 

Александра Твардовского тех лет. В картине есть композиционные и 

колористические удачи, но, в целом, она — скорее художественный документ 

эпохи, чем удачное живописное полотно. 
Великая Отечественная война сразу ворвалась в судьбу Василия Соколова. 

В первые дни войны он роет окопы, а уже в июле 1941-го — рядовой 

стрелкового полка. Художественный талант Василия Соколова был бесспорен, 

его не смогла "отменить" даже беспощадная, безжалостная война. Рядовой 

Соколов в 1943 году был отозван для продолжения учёбы во Всероссийской 

академии художеств. Через год он уже участник самой большой за годы войны 

выставки "Героическая оборона Ленинграда", подготовленной в Соляном 

городке по решению Военного Совета Ленинградского Фронта. 
В победные дни 1945 года Василий Соколов начинает работать над 

дипломным полотном "Вступление Красной Армии в Новгород". Защита 

диплома состоялась в 1946 году. Крупноразмерный холст (224 х 394 см, 

Научно-исследовательский музей РАХ) продемонстрировал безусловное 

композиционное мастерство, обретённое за пятнадцатилетний путь его 

постижения. Явный успех молодого живописца через несколько лет подвигнет 

его руководителя Б.В. Иогансона на включение Василия Соколова в состав 

творческого коллектива для работы над государственным заказом - полотном 

"Выступление В.И. Ленина на III съезде комсомола" (1950, Государственная 

Третьяковская галерея). Под руководством прославленного мастера историко-
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революционной картины в соавторстве с московскими художниками Дмитрием 

Тегиным и Никитой Чебаковым будет исполнена крупноформатная картина, 

востребованная властями, идеологией и обществом той эпохи.  
Дальнейшая творческая деятельность В.В. Соколова будет поделена между 

трудом художника и педагога. Он продолжает работать в области тематической 

картины. Историко-революционная картина в творчестве В.В. Соколова — это 

не только социальный заказ, но и его личный диалог с историей. Какой бы, даже 
самой "грандиозной" страницы ни касался художник, он всегда видел её через 

судьбы конкретных людей. Интерес к человеческой личности — его основной 

внутренний принцип в творческой работе. При этом, стремясь к широким 

обобщениям, он очень редко выступает лишь "документалистом". Таковы 

полотна "Едут усмирять" (1955), "Костры походные" (1957), "Восстановление 

Эрмитажа", "Тропы партизанские" (1960), "Дружба солдатская" (1964), "Родная 

армия" (1965), "Победа" (1967), "Мир — народам!" (1975) 
Своеобразие и масштаб художественного таланта Василия Васильевича 

Соколова не менее ярко проявился в произведениях лирического, камерного 

характера. 
Соприкасаясь с природой, В.В. Соколов всегда следовал натуре, никогда не 

фальшивил, придумывая какие-либо эффектные состояния природы, либо 

наоборот, упрощая, "обедняя" натуру. Оттого неуловимо загадочны, глубоки и 

правдивы одновременно его мотивы природы разных времён года; пейзажи, 
сельские и городские, родной природы или заморских краёв. Глубина 

постижения натуры, живописное богатство палитры, блестящее умение 

пользоваться насыщенным, порой открытым локальным цветом, позволили 

художнику сделать свои произведения полноценным объектом 

художественного сопереживания зрителя.  
Натюрморт традиционно считался и считается прежде всего учебной 

"штудией". Эта функция неизменно остаётся за жанром, но художник масштаба 

В.В. Соколова в состоянии понять его глубже, создать на основе привычного 

предметного мира особый тип картины. В понимаемом как высокое проявление 

предметной живописи изображении мира вещей, художник этот мир 

воспринимает и передаёт в волнующей изменчивости. 
Начав преподавать в Институте имени И.Е. Репина в 1949 году, Василий 

Васильевич воспитал огромную плеяду художников, среди которых Злата 

Бызова, Валентина Монахова, Александр Наумов, Анатолий Ненартович, 

Галина Румянцева, Александр Столбов, Юрий Хухров, Василий Аникин, 

Михаил Афанасьев, Алексей Белавин, Людмила Бирюкова, Геннадий Еланский, 

Игорь Корнеев, Александра Недзвецкая, Наталья Николаева, Дмитрий 

Пантюхин, братья Полонкоевы, Сергей Ткаченко, Валерий Чеботкин, Ольга 

Ческидова и многие другие. (С 1985 года он — руководитель персональной 

творческой мастерской живописи). 
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Творческое наследие Василия Васильевича Соколова обширно. Его 

произведения находятся во многих российских государственных собраниях: 
Третьяковской галерее, Русском музее, музеях Великого Новгорода, 

Красноярска, Мурманска, Петрозаводска, других городов; в галереях Беларуси, 

Украины, стран СНГ; в ряде отечественных и зарубежных частных собраний. 
Необходим широкий показ произведений художника, организация большой 

персональной выставки, которая позволит познакомить и широкого зрителя, и 

специалистов с наследием, разрозненным в государственных собраниях, 

сокрытым в частных хранениях. Это ещё ярче выявит грани замечательного 

таланта, позволит увидеть его истинную роль и значение в петербургском и 

отечественном искусстве. 



Соколов В.В. Натюрморт с цветами.
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Натюрморт с арбузом, х.м., 60х65, 1975 г.



Соколов В.В. 
Керженец. х.м., 50х70, 1971 г. - копия

Соколов В.В.  
Поздний вечер, картон. м., 101х91, ок.1990 г. 

Соколов В.В. Лето, х.м., 80х90, 1998 г.
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Маки среди берез.  х.м., 95х85, 1980 г.
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Инна Ивановна Ежова  
заведующая выставочным отделом 

Егорьевский историко-художественный музей (г. Егорьевск) 
 

ЕГОРЬЕВСКИЙ СЛЕД 
 

Егорьевск — небольшой город на «задворках» Подмосковья, о котором 

до сих пор мало кто знает. Не прославился он в веках, да и сегодня жизнь его 

тиха и провинциальна. Его история совсем небогата значительными 

событиями, великими именами, вписанными в летопись страны. И все же 

некоторые штрихи причастности к большой истории оставили свой «след» и 

на егорьевской земле.  
«Изучая историю Егорьевского края, встречаем мы имена широко 

известные в нашей истории: Пушкиных, Ганнибалов, Лопухиных, 

Кропоткиных, Беклемишевых, Бутурлиных, — древние и знатные роды 

владели здесь землей и крестьянами. То мелькнет в документе имя поэта 18 

в. Нелединского-Мелецкого, то возникнет целый ряд знаменитых 

театральных фамилий — Рославлева, Лешковская, Гоголева. Встречаются 

имена и менее известные, но теснее связанные с Егорьевском. Среди них имя 

писателя Степана Тимофеевича Славутинского, посвятившего наиболее 

значительную часть своего литературного труда егорьевской помещичьей 

старине и тем самобытным типам, которые нередко встречались в далекую 

эпоху». Так начинает вступительную статью к книжному изданию «С.Т. 
Славутинский. Егорьевская старина» его составитель — Ю.А. Королева. 

Книга   выпущена в свет в этом году московским издательством «Гелиос 

АРВ» в рамках партнерского проекта с Егорьевским историко-
художественным музеем «Егорьевский след». В нее включены 
биографические сведения о происхождении талантливого писателя-
беллетриста XIX века, его предках и потомках, а также в сборник вошли три 

переизданных произведения С.Т. Славутинского: "Родная сторона", "История 

моего деда", "История моего дяди".  Все вместе они составляют семейную 

хронику писателя и объединяются любовью автора к своему родному краю — 
Егорьевскому уезду. 

Личность и творчество С.Т. Славутинского представляют собой 

несомненный интерес. Сегодня негромкое имя писателя еще основательно не 

изучено, но уже то, что нам известно о нем, свидетельствует о значительном 

его месте в истории русской литературы. 
Славутинский Степан Тимофеевич родился 11(23) января 1821 года в селе 

Гайворон Курской губернии в семье небогатого помещика. 
«Отец мой был уроженец Черниговской губернии, а я родился почти в 

Малороссии, но не тамошние места привык я считать родными. Когда мне 

было года два от роду, меня вывезли в Рязанскую губернию, в сельцо Михеево, 

Егорьевского уезда. В этом имении, принадлежавшем по семейным нашим 

преданиям роду моей матери около трехсот лет, провел я все мое детство» 
— пишет автор в ностальгическом очерке «Родная сторона», 1880г.  
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Мать Славутинского — Елена Николаевна, происходит из старинного 

коломенского дворянского рода Прямоглядовых, некогда довольно 

многочисленного, но со временем измельчавшего. Эта фамилия встречается в 

списках служилых дворян Коломны и Рязани с конца XVI века. Наши 

ближайшие соседи — коломенцы непременно заинтересуются этим изданием, 

ведь здесь описываются как коломенские места, так и егорьевские земли, 
вошедшие в состав Коломенского района после административно-
территориальной реформы 1929 года. 

Известно, что Степан Тимофеевич учился в Рязанской гимназии вместе с 

Я.П. Полонским, будущим поэтом, здесь же началось его увлечение поэзией. 
Но в силу сложившихся обстоятельств ему пришлось поступить писцом на 

службу в Рязанскую палату гражданского суда. В 1846 году он стал 

чиновником особых поручений при губернаторе. Славутинский многократно 

проводил различные ревизии и следствия, в том числе по крестьянским делам. 
Например, в 1858 году был следователем по знаменитому делу о крестьянских 

беспорядках в селе Дединове. 
Через год вышел в отставку, со всей семьей переехал в Москву, чтобы 

посвятить себя литературной деятельности. Но в середине 1860-х годов снова 

стал служить — мировым посредником в Литве. В 1873 году уже окончательно 
вышел в отставку. Последние годы жил в Вильно, где и умер 17(29) сентября 
1884 года. 

Свой писательский путь Степан Тимофеевич начал еще в 1857 году, 
напечатав несколько стихотворений в «Русском вестнике». А с 1859 года 
началось его плодотворное сотрудничество в «Современнике». Произведения 

С.Т. Славутинского вышли в 1860 году отдельным сборником под заглавием 

"Повести и рассказы". Они пользовались в свое время успехом и, между 

прочим, обратили на себя внимание Н.А. Добролюбова, по отзыву которого, 
Славутинский является одним из первых писателей, внесших в нашу 

литературу жизненное и естественное воспроизведение народного быта. В 

большой рецензии литературного критика писалось, что на смену 

«деликатному» изображению крестьянской жизни появились правдивые и 

идейно направленные описания. Главное достоинство его повестей —верная 

передача действительных фактов, без прикрас и приподнятости.  
«В повестях его мы видим не отрывочное знание той или другой 

особенности жизни,-какого-нибудь обряда, обычая, приметы, причитанья 

или поговорки; нет, в них находим мы полный пересказ наблюдений над целым 

строем жизни и, кроме того, понимание ее сокровенных тенденций и 

принципов, нигде и никем не высказанных, но постоянно проявляющихся на 

деле. Этим пониманием сущности дела, а не одной его внешности, особенно 

силен г. Славутинский».  Добролюбов отмечал, что талант Славутинского 

невелик, но сила его в том, что он не стремится создавать идеальные образы, 

а предпочитает честные описания: «он не щадит красок для изображения 

дурных сторон» народа, в котором он чувствует своего «брата». Его 

произведения отличаются знанием народа и верой в него без «приторного 

любезничанья».  
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 Степан Тимофеевич сотрудничал также в «Русском вестнике», «Русском 

слове», «Отечественных записках», «Русской газете», «Историческом 

вестнике», «Древней и новой России» и других изданиях. В конце жизни в 
«Историческом вестнике» увидело свет самое дорогое для автора сочинение - 
«История моего дяди».                                                                                  

«Злополучная участь дяди моего, родного брата моей матери, Иоасафа 

Николаевича П-ва представлялась мне часто, волновала меня чрезвычайно, и 

я не раз порывался рассказать печальную историю, хорошо мне известную, во 

всех подробностях. По-настоящему, надо было сделать это вслед за 

напечатанным, слишком двадцать лет тому назад, рассказом о деде моем 

Николае Михайловиче П-вом. Однако какое-то властное побуждение все 

останавливало меня от этого.». (С.Т. Славутинский. История моего дяди. 
1883г.)  Этот роман высоко оценил Я.П. Полонский, смело поставив в один 

ряд с «Семейной хроникой» С.Т. Аксакова. 
К сожалению, среди классиков русской литературы имя С.Т. 

Славутинского упоминается редко. Об этом писателе мало кто помнит. 

Полное собрание сочинений его так и не было собрано. А между тем, писал он 

много — и как, собственно, писатель, и как мемуарист, и как переводчик, и как 

издатель учебников по теории и истории литературы. 
Впервые, благодаря выходу в свет книги «Егорьевская старина», 

представляется возможность подробно познакомится и с биографией 

писателя, которая до настоящего времени не публиковалась. Уверена, что это 

новое издание привлечет внимание не только краеведов, историков, 

литераторов, но и простых читателей. Правдивость изображения помещичьего 

и крестьянского быта позволит окунуться в историческое прошлое и получить 

удовольствие от чтения.  А егорьевцы смогут гордиться своим городом. 
Это издание уже третье в книжной серии «Егорьевский след». А 

предваряла публикацию большая исследовательская работа в Московском, 

Рязанском и Егорьевском архивах, которая и помогла восстановить многие 

интересные факты из жизни автора и героев произведений. 

Первый опыт сотрудничества Егорьевского историко-художественного 

музея и столичного издательства «Гелиос-АРВ» состоялся в год столетия 

начала Первой мировой войны. Книга под названием «Егорьевский след в 

первой мировой» основана на подлинных свидетельствах военного времени —

письмах и дневниках поручика И.В. Федулова, уроженца Егорьевского уезда.  

В книге рассказывается о военном периоде жизни Егорьевска, полках, 

сформированных в городе, и, в тоже время, это издание передает трогательную 

личную историю молодого сельского учителя, призванного на войну и 

умершего от смертельных ран в 1917 году в неполные 23 года... 
Еще одна книга, выпущенная «Гелиос-АРВ» в серии «Егорьевский след в 

русской литературе», представляет «Воспоминания о жизни в семье И.С. 
Тургенева», написанные воспитанницей его матери, (а по некоторым данным 

сводной сестры великого русского писателя) — Варварой Николаевной 

Житовой (Богданович-Лутовиновой). Выйдя замуж за егорьевского помещика, 

Варвара Николаевна в 1856 году переехала в Егорьевск, где прожила 44 года. 
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Поселившись в небольшом уездном городе, умная, воспитанная и культурная 

женщина быстро стала душой местного образованного общества. Она давала 

уроки музыки, обучала хорошим манерам и готовила детей зажиточных 

егорьевцев к поступлению в средние учебные заведения, устраивала платные 

концерты и спектакли, средства с которых шли на оказание помощи 

малоимущим ученицам гимназии. В 1880–1882 годах у В.Н. Житовой брал 

уроки музыки будущий художник Игорь Грабарь, учившийся тогда в 

егорьевской прогимназии. 
Музей продолжает сотрудничать с издателями и исследователями и 

искать «егорьевский след» в истории страны. Тем более, что в процессе 

реализации проекта круг связей расширился за счет подключения 

специалистов музеев страны, заинтересованных в актуализации историко-
культурного и литературного наследия. 

 
Лит.:  Добролюбов Н.А. Повести и рассказы С.Т. Славутинского. Собр. соч., т.6 ,М.-

Л., 1963. 
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                                                            Иван Александрович Волков  
           заведующий научно-фондовым отделом "Покровская церковь" 

Серпуховский историко-художественный музей (г. Серпухов) 
 

СЕРПУХОВСКИЙ ХУДОЖНИК 
АЛЕКСАНДР АНДРЕЕВИЧ БУЗОВКИН 

 
Личность живописца Александра Андреевича Бузовкина (1886–1966 гг.), 

его многогранная деятельность имеют для культуры серпуховского края 

непреходящее значение. Долгие десятилетия А.А. Бузовкин был признанным 

главой местных художников, он стоял у истоков художественного 

образования в городе и районе. Многие из участников основанных им 

изостудий стали профессиональными или самодеятельными художниками, 

ярко проявившими себя во многих областях творчества. Благодаря 

художественному вкусу и организаторскому таланту, Александру Бузовкину 

удалось положить начало формированию русского раздела коллекции 

Серпуховского историко-художественного музея, в который вошли шедевры 

отечественного искусства 18–20 веков. Александр Андреевич Бузовкин был 

одним из первых научных сотрудников и руководителей музея. Однако до сих 

пор не написано полной и обстоятельной биографии художника, нет и 

детального серьезного анализа его творческого наследия. Единственной 

печатной работой, характеризующей творчество мастера, является статья 

известного советского искусствоведа М.П. Сокольникова «Среди народа», 

опубликованная в журнале «Художник» в далеком уже 1968 году 1 . 
Постараемся на основе бывших публикаций и устных воспоминаний близких 

и учеников дать краткий очерк жизни и деятельности поистине замечательной 

личности. 
Родился А.А. Бузовкин в деревне Протасово Белевского уезда Тульской 

губернии в крестьянской семье. Позднее семья Бузовкиных переезжает в Тулу. 
С самого раннего возраста Александр проявляет интерес к живописи, очень 

юным он уже работает в тульской иконописной мастерской Белоусова. Там 

Александр Бузовкин получает основы не только художественной грамоты, но 

и творческой дисциплины. Позднее, став опытным мастером, Александр 

Андреевич зорко следит за тем, чтобы и его ученики   в работе не пользовались 

линейкой и муштабелем, не допускали лишних разговоров во время занятий. 

Преподаватель тульской гимназии М.М. Галкин давал талантливому 

подростку бесплатные уроки. Эти занятия окончательно убедили Александра 

стать профессиональным живописцем. В провинциальной Туле такой 

возможности не было, поэтому в 1906 году молодой Бузовкин уезжает в 

Москву. Правда, в знаменитое Училище живописи, ваяния и зодчества он 

поступает не сразу: пришлось скитаться по ночлежкам, зарабатывать на жизнь 

тем же иконописанием. Но в Училище он был принят без платы за обучение, 

училищное руководство приняло во внимание его несомненные способности. 
Училище в то время было одним из главнейших учебных художественных 

                                                           
1 Сокольников М.П.  Среди народа. // Художник. М., 1968. №9. С.28-31. 
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заведений страны, признанным культурным центром. Преподавателями 

училища и соответственно наставниками А.А. Бузовкина в то время были 
известные представители русского реализма начала 20 века: С.В. Иванов, К.А. 

Коровин, Н.А. Касаткин, А.Е. Архипов. Благодаря их влиянию, практически 

всем произведениям Бузовкина свойственна подлинная, а не надуманная 

народность и живописность в лучшем понимании этого слова.  
Во время учебы Александр Андреевич продолжал заниматься 

иконописью, ибо она давала в то время неплохой заработок. Так же он 

пробовал свои силы (и достаточно успешно) во всевозможных видах 

художественного творчества: писал   портреты, занимался резьбой по дереву, 

графикой, сотрудничал как художник с газетами и журналами, давал уроки 

живописи. Ранних, дореволюционных произведений мастера нам известно 

пока немного, но сохранившиеся работы могут свидетельствовать о 

тщательности и добросовестности техники письма и серьезном подходе к 

поставленной задаче. Пока не выявлено дореволюционное иконописное 

наследие Александра Бузовкина, но по сведениям художника-палешанина 

Ивана Николаевича Зиновьева, который был знаком с ним еще в начале ХХ 

столетия, Александр Андреевич и его товарищи-сокурсники работали в 

принятой среди иконописцев манере «под Нестерова и Васнецова». Он не 

только писал сам в этом стиле, но и помогал осваивать принятую манеру и тем, 

кто только ей учился 2 . После революции 1917 года художник перестал 

заниматься церковным искусством. Но в годы Великой Отечественной войны 

он возвращается к иконописи, правда пишет иконы для себя и самых близких. 
От этого периода сохранилось несколько образов, которые могут дать 
представление о нем как художнике-изографе.  Буквально недавно в собрание 

Серпуховского музея поступила икона Спасителя, время ее создания 

предположительно 40–50-е годы прошлого столетия. Техника иконы 

необычна — абрис головы и плеч Христа выбраны резцом, заполнены 

живописью, а нимб и фон украшены причудливой резьбой. Художественный 

строй произведения очень выразителен, обладает особой внушительностью и 

психологизмом. Достигается это благодаря живому развороту головы Христа, 

внимательному и проникновенному взгляду Его, энергичному жесту 

благословляющей десницы. Резьба фона-оклада декорирована прихотливым 

орнаментом: нимб украшен изображением льва и орла (символы евангелистов 

Марка и Иоанна), а фон заполнен буйно цветущими цветами-кринами, 

плодами, изображением храма с луковичной главкой. Характер резьбы очень 

живой и пульсирующий, орнаментальные мотивы не повторяются, а 

варьируются, поэтому чувства диссонанса в восприятии резьбы не 

чувствуется. Конечно, эта икона выполнена под прямым воздействием 
национального варианта стиля модерн, но стиль в данном случае не сковывал 

мастера, не делал его эпигоном, а позволял художнику вырасти в творчески 

индивидуальную личность. 
Александр Бузовкин занимался и росписью храмов. Известно, что он 

расписывал храмы Александра Невского в Серпухове и Параскевы Пятницы в 

                                                           
2 Зиновьев И. Н. Искусство Палеха.  Л., 1968. С.32.   
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селе Волково (росписи, как и церкви не сохранились). Остается только 

пожалеть о том, что исторические условия не позволили А.А. Бузовкину 
заявить о себе как о крупном церковном художнике.  

Ранние портреты, написанные им в первые десятилетия 20 века, 
интересны своей академической тщательностью в исполнении, а также 

пристальным вниманием к душевной жизни модели («Портрет отца» 1912 г.). 
Этим работам свойственна и своеобразная созерцательность, и внутренняя 

тишина — сказались навыки иконного художества 
Революционные события 1917 года заставили многих деятелей искусства 

жить в новых условиях. В 1918 году Александр Андреевич устраивается на 

работу в Клуб Реввоенсовета, где знакомится с С.Т. Коненковым, С.М. 
Эйзенштейном, художником С.В. Герасимовым и др. Так приобретаются 

связи, пригодившиеся в дальнейшем. Поработав там некоторое время и оценив 

непростую тамошнюю обстановку, Александр Бузовкин перебирается на 

жительство в подмосковный Серпухов. В этом старинном русском городе 

художник назначается старостой Серпуховской коммуны художников (при 

отделе народного образования Горсовета) 3 . Он активно и добросовестно 

занимается педагогической деятельностью, оформляет город в дни 

государственных праздников и памятных дат, принимает самое 

непосредственное участие в организации в городе музея старины и искусства 
(будущий Серпуховский историко-художественный музей). Именно 

благодаря московским связям Александра Андреевича удалось сформировать 
отдел русского искусства, в собрание которого вошли картины И.К. 

Айвазовского, И.И. Шишкина, К.Е. и В.Е. Маковских, В.Д. Поленова, В.М. 

Васнецова, К.Ф. Юона, С.Ю. Жуковского.  
Человеком А.А. Бузовкин был очень интеллигентным и 

коммуникабельным, поэтому в культурной среде города он пользовался 

непререкаемым авторитетом. Среди серпуховских друзей мастера был 

выдающийся фотохудожник Н.П. Андреев. Благодаря своим человеческим 
качествам Александр Бузовкин даже выдвигался жителями деревни Щеболово 
(место его постоянного жительства) на пост председателя колхоза, но мудро 

взял самоотвод. В Щеболово художник спроектировал в 1929 году здание 

клуба, которое до сих пор служит по назначению.  
Бывшие ученики мастера вспоминали о нем, как об удивительно 

неравнодушном педагоге, который и замечания старался делать мягко и не 

обидно. Кроме обучения основам художественной грамоты, он следил за 

культурным развитием своих воспитанников, много беседовал с ними о 

классической музыке, об искусстве театра. Художник любил музыку, любил 

играть на скрипке, не расставался с нею до глубокой старости. Самым лучшим 

примером для учеников было то, что их наставник писал вместе с ними 

натурщиков, делал наброски со студийцев. Естественно, что такой метод 

обучения запоминался лучше всяких слов и отвлеченной теории. 
Большая часть художественного наследия мастера относится к жанру 

портрета. Портреты 20–50 годов интересны своей возросшей живописной 

                                                           
3 Газета «Коммунист». Серпухов,1919. №185. С.2. 
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свободой, более глубоким построением пространства, ярким и сочным 

колоритом. Сама манера письма становится живей и темпераментней 
(«Портрет жены с дочерью» 1927г.). 

В каждом из образов видны пристальное внимание и уважение к 

человеческой личности, неважно, родственник это или сосед, городской 

интеллигент или пожилой колхозник. Везде художник выявляет особенности 

характера, внешнего облика модели. Точность внешних характеристик идет 
бок о бок с попыткой (всегда удачной) передать богатство внутреннего мира 

человека. Таковыми являются «Портрет И.В. Борзова» 1921г., «Портрет Ф.А. 

Королева», «Колхозный бригадир», «Портрет А.Г. Королевой» 1930-е гг., 

«Портрет старика» 1937 г., «Старый колхозник» (И. Котов) 1937 г., «Соседка» 

1950–60 гг. Думается, что жизнь и работа среди простых людей и обращение 

к народным типажам являлись своеобразной защитой для художника, 
жившего в условиях сурового тоталитарного государства. Эмоциональный 
строй «Автопортрета» (1953 г.) интересен человеческим обаянием и чувством 

внутреннего достоинства, само же произведение полно живописной свободой. 
Среди жанровых картин наиболее яркой является картина «Птицелов» 1937 г.  
Художник удачно создал трогательный образ старца-созерцателя, безмерно 

влюбленного в живую природу и составляющего с ней единое целое.  Мир и 

гармония произведения «творятся» при помощи жизнерадостного колорита и 

мастерски переданных светотеневых нюансов. 
Глубина и многомерность внутреннего пространства, богатство цветовых 

оттенков, энергичная манера самой живописи и искреннее стремление 

передать дух времени — несомненные достоинства жанровой картины «В 

слесарной   мастерской» 1931 г. То же правдоподобие вкупе с живописной 

свободой лежит в основе картин «В столярной мастерской», «В старой избе» 
1920 г.  

Нелицемерной любовью и восторгом перед окружающей природой 
полны многие деревенские пейзажи, вышедшие из-под руки мастера (это 

касается не только живописи, но и графики). Своих учеников Александр 

Андреевич призывал не искать эффектных видов и ракурсов где-то вдали от 

дома. Все что нужно художнику-пейзажисту для профессионального роста 

можно найди рядом, у себя дома. И действительно, окрестности деревни 
Щеболово, где был домик-мастерская Бузовкина, для многих его 

воспитанников на долгие годы стали своеобразной академией художеств под 
открытым небом. «Стараясь сделать художественно, не следуй увиденному 

тобой наивно, но, чтобы было верно, проверяй себя на натуре», — одно из 

главных правил обучения искусству у А.А. Бузовкина. 
С середины 1930-х годов и вплоть до конца жизни А.А. Бузовкин работал 

над образом великого художника древней Руси — Андрея Рублева. В 1954 

году была написана картина, посвященная ему (ныне хранится в Воронежском 

областном художественном музее им. И.Н. Крамского, в Серпуховском музее 

находится авторское повторение 1956–57 годов) 
Работа над картиной потребовала не только постоянного физического 

напряжения, но и долгого поиска модели для образа легендарного изографа, 
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выражения его лица. Средневековый мастер в понимании Бузовкина -  
подлинно народный художник, живущий не для себя, а для ближних. Он 
помогает им, «малым сим» постичь красоту Божьего мира, несмотря на 

житейские тяготы и скорби. «Юность всегда красива, — говорил Бузовкин. — 
Рублев — ведь это есть юношеская чистота и грация…Я вижу его умным, 

впечатлительным, глубоким, чистым… Ведь это он первым дал нашему 

искусству такое содержательное и нравственное направление»4. Фактурность 

и осязательность   обстановки, мягкий колорит фигуры Рублева создают образ 

духоносный и реальный одновременно. Лицо юного Рублева становится 

источником света, который мягко разливается по всей поверхности 

произведения, он как бы отражает встречу иконописца с «горним» миром, 
делая и зрителя причастным этой встрече. «Андрей Рублев» был отмечен 

государственной премией, искренней симпатией зрителей и коллег, 
государство (в лице министерства культуры) приобрело картину и передало ее 

в Воронежский музей.  
В 60-е годы у художника стало слабнуть зрение, жизнь подходила к 

концу. Скончался Александр Андреевич Бузовкин 9 июня 1966 года. 

Провожали его в последний путь сотни человек, похоронили на кладбище села 

Волково, где когда-то стоял Пятницкий храм, им расписанный. Память о 

художнике и человеке, ставшим украшением Серпуховской земли, до сих пор 

жива: в домах односельчан висят портреты им написанные, с 1987 года детская 

художественная школа в Серпухове носит имя мастера. Картины и графика 

художника хранится в собрании Серпуховского историко-художественного 

музея, в котором периодически устраиваются выставки, посвященные ему. 
Искренний интерес и уважение, которое возникает у современного зрителя 

при знакомстве с художественным наследием Александра Андреевича 

Бузовкина — подтверждение актуальности классического реалистического   

искусства.    

                                                           
4 Сокольников М.П. Среди народа… С.31. 
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Евгения Владимировна Отченко  

заведующая службой рекламно-полиграфических работ  
Егорьевский историко-художественный музей, г. Егорьевск 

 
ОСОБЕННОСТИ РАЗРАБОТКИ КОНЦЕПЦИИ  

ДИЗАЙН-ПРОЕКТА ЭКСПОЗИЦИИ КРАЕВЕДЧЕСКОГО МУЗЕЯ 
 
Краеведческие музеи — это центры, в которых собираются, сохраняются, 

и изучаются материалы, несущие в себе информацию о природе, истории и 

культуре определенного населенного пункта или региона. Количество таких 

музеев за последние годы значительно выросло, как за счет переподчинения 

государственных и общественных музеев, так и благодаря созданию новых. В 

основном краеведческие музеи сегодня являются моделью провинциального 

негосударственного музея, который выполняет свойственные ему функции по 

собиранию, хранению и презентации коллекций, а также, становятся 

культурным центром для жителей города, осуществляя просветительскую, 

коммуникативную, рекреационную и иную деятельность. 
Как правило, экспозиции большинства краеведческих музеев страны, 

созданные в советское и раннее постсоветское время, устарели морально и 

физически. Перед музейными сотрудниками стоит сложная задача по 

техническому обновлению экспозиции и выработке новых подходов для 

представления локальной истории посетителям. Один из них пробуждает 

интерес жителей города к созданию новой экспозиции при помощи культуры 

участия, когда специфику города отражают истории местных жителей, 

перерастая в местную, а затем в общероссийскую и мировую истории. 
С чего начать, и существует ли технология музейного проектирования? 

Безусловно, есть некий алгоритм, но его недостаточно. Невозможно создать 

музей по книге, музей — это «штучный продукт». Эта тема настолько 

малоизучена и число музейных проектировщиков настолько мало, что очередь 
в организации, занимающиеся музейным проектированием, расписана на 

полгода, а то и на год вперед.  Каждый из музеев уникален по своей природе, 

местоположению и коллекции. Можно написать концепцию для конкретного 

музея, но не для всех музеев в целом.  
Каким быть краеведческому музею? Ответ на этот вопрос должен быть 

получен в результате создания концепции экспозиции. Ее создают научные 

сотрудники музея. Концепция – это документ, который покажет уникальность 

того места, где расположено данное учреждение.  
В разработке концепции могут быть реализованы два подхода. 

Новаторский, когда музей переживает определенный кризис и ищет выход 

путем создания новой концепции, кардинально переосмысляет накопленный 

материал. И традиционный, в случае наличия у музея четкого осмысления 

своих задач и культурной роли в обществе. Концепция остается исходным 

документом предпроектной стадии и основным продуктом работы 

сотрудников музея как научного коллектива, и в случае правильного 
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наполнения является правильно составленным техническим заданием на 

проектирование. 
Художнику, работающему над проектом музея, сложно работать с 

научной концепцией, по причине того, что она написана на языке профильной 

науки и складывается из понятий и представлений, поэтому появляется такой 

документ, как сценарная концепция, излагающая принципы подхода к 

экспозиции, основные сюжетные линии, ключевые слова и образы. Она 

является открытым, публичным документом и предназначается для 

обсуждения, в случае одобрения она становится техническим заданием на 

художественное проектирование, точнее на создание художественной 

концепции. 
Художественное проектирование экспозиции является особым видом 

музейной деятельности, которая требует не только определенных навыков, но 

и серьезного опыта музейной работы, умения языком музейного предмета 

рассказать об ушедших эпохах, увидеть само время и донести с помощью 

сохранившихся предметов свое понимание посетителю экспозиции.  
Дизайн современного музея — это не просто эстетика, а совокупность 

современных технологий, специфических технических решений и 

коммерческой составляющей, актуальность которой нельзя не учитывать. 

Недостаточно просто разместить в экспозиции несколько экспонатов. Очень 

важно проработать все аспекты восприятия, как отдельных экспонатов, так и 

экспозиций в целом. Все технические средства, экспозиционные материалы, 

музейное оборудование должны быть направлены на усиление восприятия 

экспозиции посетителем.  
Например, тенденция по установке мультимедийных комплексов 

переросла в проблему перенасыщенности ими. Одной из главных задач 

художника найти тот хрупкий баланс между электроникой и экспонатом, не 

испортив впечатление от восприятия экспозиции. Требуется включить в 

экспозицию интерактивные зоны, это позволит освоить новые формы 

взаимодействия экспоната и посетителя. Важное место уделяется свету в 

экспозиции, этикетажу, навигации, фирменному стилю, музейному магазину 

и прочим вспомогательным зонам. Музей должен быть доступен для всех 

категорий посетителей. 
Разработка современного дизайна музейных экспозиций состоит из 

нескольких взаимозависимых технологических этапов. Начинается всё с 

подробного анализа научной концепции и тематических планов экспозиции. 

Необходимо изучить экспозиционный материал, архитектурную ситуацию и 

только потом приступить к разработке дизайн-концепции экспозиции. После 

ее утверждения, разрабатывается эскизный дизайн-проект, потом — 
технический дизайн-проект. 

Посетитель должен легко и неосознанно понимать взаимосвязь музейных 

экспонатов в экспозиции. Для того чтобы достичь такого эффекта, художник 

должен уделить пристальное внимание выбору оптимальных выразительных 

средств для демонстрации экспонируемых объектов. 



3 
 

Музейное экспозиционное пространство имеет свои специфические 

особенности, поэтому не все современные средства для интерьерных 

дизайнерских решений подходят при оформлении. Это доставляет множество 

хлопот даже опытным дизайнерам, которые впервые столкнулись с 

разработкой экспозиции. 
Разработка дизайна музейных экспозиций — это уникальный вид 

деятельности во всем мире.  
Завершающим этапом при проектировании является написание сценария 

экспозиции. Он объединяет документы научного и художественного 

проектирования, изложенные в более доступной для восприятия литературной 

форме.  
Особое внимание уделяется средствам усиления эмоционального 

воздействия на посетителей. Сценарий может создаваться как сотрудниками 

музея, так и литераторами, знакомыми с практикой музейной работы. При 

этом непременным условием его написания должен быть высокий 

профессионализм его авторов и хорошее знание ими не только проблематики 

экспозиции, но и экспозиционных материалов. В противном случае, как 

показывает накопленный в этой сфере опыт, сценарий превращается в набор 

отвлеченных идей и литературных упражнений, имеющих весьма отдаленное 

отношение к конкретному музею. 
Создание музейной экспозиции нелегкое дело, требующее полной 

коммуникации музейных сотрудников, художника и сценариста. Как 

показывает практика, взаимодействие специалистов, делающих экспозицию, 

напоминает всем известную басню «Лебедь, рак и щука». Научные 

сотрудники, нежелающие делить с кем-то еще авторство, радостно открывают 

для себя приемы столетней давности, используя их как инновации. 

Художники, отвергая научную концепцию, создают свой неповторимый образ 

музея, не имеющий ничего общего с музееведением. Услугами сценариста, 

пользуются лишь в случае непонимания художником научной концепции, или 

вообще стараются пренебречь.  
Безусловно, в России есть краеведческие музеи, сделанные по 

последнему слову техники, но концентрация их среди непрофессионально 

сделанных, ничтожно мала. Поэтому при проектировании экспозиции, 

каждый специалист должен заниматься своим делом, которое, несомненно, 
принесет свои плоды.  
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Ю.А.Королева на презентации изданий
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                                                       Раиса Алексеевна Захарова  
                                                                старший научный сотрудник 

ГБУК «Астраханская картинная галерея им. П.М. Догадина» (г.Астрахань) 
 

ГОРОД, ЗАПЕЧАТЛЕННЫЙ В ТВОРЧЕСТВЕ 
АСТРАХАНСКОГО ХУДОЖНИКА НИКОЛАЯ РУДИКОВА 

 
Из окон мастерской художника видна река, зеленый остров и город на правом 

берегу. Этот вид — часть повседневности, в нем есть широта и эпический покой, 

но для художника он всегда нов и бесконечно переменчив, как сама жизнь, Волга 

и Астрахань.  
Николай Кириллович Рудиков — художник с астраханской судьбой, здесь, в 

поселке Свободном на окраине города он родился в 1930 году. Детство и юность 

его прошли среди простых тружеников рабочих профессий и рыбаков. Николай 

вернулся в Астрахань в 1955 году после окончания Пензенского художественного 

училища им. К.А. Савицкого. С тех пор более 60 лет художник Николай Рудиков 

живет и работает в родном городе, ставшего судьбой и главной темой его 

творчества.  
Должно быть первым толчком к выбору жизненного пути явилась встреча 

Николая в годы Великой Отечественной войны с неизвестным художником-
копиистом. Юношу поразила свобода владения кистью и масштаб картин 

знаменитого советского живописца И.И. Бродского (1883–1939), копиями с 

которых художник в гимнастерке украсил офицерский клуб. В своих мемуарах о 

годах Великой Отечественной войны в Астрахани Николай Кириллович делился 

воспоминаниями об этом эпизоде: «Я видел только эти картины и художника, 

который с кистью в руке делал последние уточнения в картине. Рядом с ним стоял 

табурет, на котором вместо палитры лежал простой кусок фанеры».  
В 1948 году Николай Рудиков поступил в Пензенское художественное 

училище, воспитывавшее своих учеников на лучших традициях русской 

реалистической школы. Учеба захватила молодого человека, жадно впитывавшего 

каждое слово педагогов. Огромное влияние на творческое развитие и 

формирование личности художника оказывали мастера старшего поколения— 
Иван Силыч Горюшкин-Сорокопудов (1873–1954), начинавший свой творческий 

путь в Астрахани, и Михаил Емельянович Валукин (1908–?). Благодаря 

фундаментальной школе, уже в студенческих штудиях и ранних работах Николая 
Рудикова обнаруживается яркая творческая индивидуальность и удивительная 

цельность личности.  
В 1960–70-е годы, в период взлета интереса к графическому искусству, 

Николай Рудиков продолжает постигать тайны профессии на творческих дачах. 

Особое место в его биографии занимает знаменитая подмосковная 

«Челюскинская», с которой связаны самые интересные и плодотворные встречи с 

товарищами по цеху. Сама атмосфера «Челюскинской» была пропитана 

творческим духом. Здесь в свое время работали выдающиеся российские 

художники — П. Корин, И. Грабарь, С. Герасимов. В это легендарное место 

приезжали Б. Иогансон, С. Чуйков, Е. Кибрик, В. Ефанов, А. Билль, А. Ливанов, И. 

Бруни. Благодаря деятельности «Челюскинской» складывались региональные 
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графические школы. Получив опыт этой творческой стажировки, Николай Рудиков 

продолжил развиваться как интересный художник-гравер, и в дальнейшем много 

работал в технике офорта и линогравюры. Николай Кириллович явился свидетелем 

и активным участником наиболее яркого периода в развитии советской графики. 

Отдельные художники стали его друзьями на всю жизнь, оставили след в личной 

коллекции рисунков и гравюр, и как интересные и близкие по духу люди вошли в 

биографические эссе художника. Известного портретиста, блестящего графика 

Михаила Израилевича Фейгина (1914–2003) Николай Кириллович вспоминает с 
особой теплотой: «Многим он помог словом и делом подняться профессионально, 

получить известность и признание (Мунхалов, Ахунов, Колчанов, Антонов, 

Лосев и др.). Скромность Михаила Израилевича поражала. Он говорил с нами как 

с равными себе. Между собой мы его порой называли «Королем сухой иглы». Как 

опытный учитель, М.И. Фейгин разглядел в рисунках Николая Рудикова 

большие творческие возможности и, несмотря на общее увлечение 

линогравюрой, посоветовал молодому художнику освоить технику офорта, 

которая, по мнению Михаила Израилевича, была ближе к его рисункам.  
 
 
 
 
 
 
 
 
 

Рудиков Н.К. (1930) 
Дом коллекционера 

П.М.Догадина.1986  
Бумага, карандаш.24,7х29,2 
АКГ Г-1467.  
Из фондов АКГ им. 

П.М.Догадина. Публикуется 

впервые 
 
 

Николай Рудиков сохранил верность живому рисунку — первооснове 

графического искусства, средствами которого художник стремится выразить 

преданную любовь к городу Астрахани. Сам Николай Кириллович считает, что 

«любовь к городу сделала его художником». Художник Рудиков несуетлив, 

основателен, но в каждой его работе ощутим эмоциональный заряд и внутреннее 

напряжение, проявленное в линии, композиции, цветовой палитре и самой манере 

письма.  
Многие почитатели творчества Николая Рудикова называют художника 

«летописцем Астрахани». Стремление к совершенству заставляет Николая 

Рудикова вновь и вновь обращаться к избранным городским сюжетам. Художник 

много занимается графикой – офортом, линогравюрой, монотипией, создает 
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жанровые полотна, живописные портреты современников и многочисленные 
волжские пейзажи. Все это – собирательный образ Астрахани и Астраханского 

края. Заслуженный художник России, лауреат премии им. Б.М. Кустодиева 
Николай Кириллович Рудиков представляет сегодня старшее поколение 

астраханских мастеров, фундаментальный слой современной региональной 

художественной школы. Художник работает в разных жанрах и техниках, но 

излюбленным остается натурный рисунок, сохраняющий в его произведениях 
особенную непосредственность и свежесть. Графика Николая Рудикова 

представляет состоявшийся жанр в астраханской иконографии – художественно-
документальный рисунок. В этих рисунках, проработанных художником с 

ювелирной точностью старых мастеров, Астрахань воплощена в мельчайших 

подробностях, почти «факсимильно».  
Стилистически это напоминает тщательно исполненные графические опусы 

английских архитекторов, блестящих рисовальщиков. В тоже время, в рисунках 

Рудикова нет холодной конкретики и отстраненности. Каждый отдельный 

графический сюжет – это трогательное художественное повествование, портрет 
дома или старинной улицы, со своим неповторимым настроением, светом и тенью. 

Каждая черта этого портрета драгоценна и уникальна. Образ старинного города в 

работах Н.К. Рудикова обретает художественную объемность и архитектурную 

завершенность. Рисунки городской серии, при всей хрупкости и подвижности 

техники, монументальны. Многие из видовых композиций Николай Рудиков 

перевел в гравюру, отлично владея техникой офорта и линогравюры.  
Стремление к монументальности художественного образа заставило 

художника обратиться к живописи маслом. 
Астраханцам хорошо известны картины 

Николая Рудикова, посвященные Волге и 

волжским рыбакам. В этих сюжетах так же 

проявлена именно астраханская тема, но при 

всей простоте и традиционности сюжетов 

художник погружает своих героев в особую 

«цветовую атмосферу», пронизанную 
ослепительным астраханским солнцем, 

растворенную в миражах осенних туманов. 
Человек присутствует в этих произведениях 

как созидатель и как зачарованный 

созерцатель. Нередко художник уподобляет 

себя персонажам своих произведений: это и 

мальчик, сидящий на берегу затона, и 

старый рыбак под парусом веселой 

каспийской «реюшки» — легендарной 

лодки, известной на Волге еще со времен 

Стеньки Разина.  
Рудиков Н.К. (1930) Реюшки. 1965 
Бумага, монотипия. 50х33/62х46 АКГ Г-909 
Из фондов АКГ им. П.М..Догадина.  

 Публикуется впервые. 
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Обладая прекрасной живописной школой, художник свободно использует 

разные приемы письма, добиваясь предельной достоверности образа.  Николай 
Рудиков обладает редким трудолюбием, результаты его неустанной работы 
поражают — графические мотивы города воплощены в сотнях рисунков и 

живописных произведений.   
Художник очень любит свою мастерскую в доме над Волгой, но в теплое 

время года его можно увидеть на пленэрах на волжской набережной, и вокруг 

мастера всегда толпится заинтересованный народ. Нередко в выходные дни к 

мольберту Николая Кирилловича выстраивается очередь желающих получить свой 

портрет, созданный карандашом или уверенной кистью мастера. Художник 
работает быстро и легко, кажется, возраст ему не помеха. Николай Кириллович 

продолжает свои творческие «экспедиции» в самые живописные уголки родного 

города, прожаренного солнцем, провеянного степными ветрами, пропахшего 

воблой и полынью. Это яркое и пряное настроение мемориальной, уходящей 

Астрахани воплощается в его ностальгически пронзительных живописных 

композициях.  
Николай Кириллович Рудиков откликается на все значительные и 

злободневные темы своего времени, так, вначале 2000-х годов была создана 

галерея портретов астраханцев-фронтовиков. Работы были представлены в мае 

2015 года в залах Астраханского историко-архитектурного музея-заповедника. 

Замечательно, что увидеть дорогие лица отцов и дедов, защищавших нашу Родину 

от фашизма, смогли сотни молодых людей, посетивших выставку «Они сражались 

за Родину» во время традиционной Ночи музеев.  
Выставки художника Н.К. Рудикова отличаются качеством работ и 

масштабностью, включая десятки произведений живописи и графики. Графические 

ретроспективы мастера представляют серии карандашных рисунков и офортов, 
многие из которых экспонировались на крупнейших астраханских выставках 1960–

2000 годов, в том числе на зональных выставках «Большая Волга», были 

представлены в разных городах России. Известны работы художника и за рубежом, 

в Германии, Англии, во Франции. В собрании Астраханской картинной галереи им. 

П.М. Догадина хранятся 7 графических работ, подаренные художником, офорты и 

рисунки 1960–80-х годов. Сюжеты двух карандашных рисунков «Дом художника 

Б.М. Кустодиева» и «Дом коллекционера П.М. Догадина» непосредственно 

относятся к истории художественного музея. Николай Рудиков запечатлел эти 

дорогие для каждого астраханца городские усадьбы 19 века в их естественном 

состоянии, со всеми утратами и «приобретениями». Но в рисунках художника 

ущербность старых стен становится живописностью, и легкие тени астраханских 

акаций прихотливым ажурным кружевом закрывают раны, нанесенные временем и 

людьми. Отношение к памятникам истории и культуры города всегда было личной 

проблемой и болью художника Николая Рудикова. Помимо участия в различных 

конкурсах, вернисажах и проектах, связанных с городской средой, Николай 

Кириллович пишет злободневные статьи об Астрахани. Многочисленные 

интервью художника, как правило, посвящены актуальным проблемам сохранения 

исторической среды города, судьбе отдельных зданий или памятных мест. 

Творческие встречи с молодыми художниками в залах Астраханской картинной 
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галереи собирают большую аудиторию слушателей, с которыми Николай 

Кириллович делится самым сокровенным – секретами профессии, воспоминаниями 

о товарищах по цеху, своими радостями и сомнениями. Николай Кириллович 

всегда готов к общению, ему интересна современная молодежь, с которой 

художник говорит, как мудрый наставник и настоящий патриот своей малой 

Родины. Каждым своим произведением, каждым мудрым словом художник 

Николай Рудиков стремится передать свою любовь к родному городу, волжскому 

краю и его прекрасным людям.  
 
 
Использованные источники: 

Астраханский союз художников за 70 лет/автор и составитель Л.М.Караваева. – 
Астрахань, 2008. С.163 
Газета «Волга».  №75, 2014. 
 Газета «Курьер АСПК».  №5, 2015. 
 Материалы личных бесед и биографические эссе Н.К.Рудикова. Из архива автора.   
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Наталья Владимировна Родионова  
Директор фондов «Слово» и «Искусство танца», 

 член Союза журналистов России,  
Международного художественного фонда, 

 Международной Гильдии писателей (г. Москва) 
 

ФЕНОМЕН ВАЛЕНТИНА СЕРОВА:  
КОМПОНЕНТА ВРЕМЕНИ 

 
Выставка работ Валентина Серова, через 150 лет после его рождения, 

стала безусловной сенсацией. Не только для утонченных любителей живописи 

и художников.  
Для социологов, культурологов, искусствоведов, историков, психологов. 

Для продюсеров, галерейщиков, маркетологов. Для всех нас, зрителей, 

разноликих и разномастных.  
  По оценке директора Третьяковской галереи Зельфиры Трегуловой, 

выставка Валентина Серова была самой посещаемой экспозицией русского 

искусства в России за последние 50 лет. Почти полмиллиона человек пришли 

на Крымский вал, чтобы увидеть вполне традиционные работы известного 

русского художника, многие из которых знакомы нам с пеленок. 
Но почему? И отчего именно сейчас? Вопросы посыпались с экранов 

телевизоров и мониторов, со страниц газет и журналов, родился даже 

знаковый термин — «феномен Серова».  
Ответы при этом оказались столь неоднозначны, что привели не только к 

культурологической разноголосице, но и к резким политическим 

противостояниям.   
Однако все, кто пытался анализировать причины небывалого успеха 

выставки, сходились в одном: нет объяснения одного-единственного. 
 Есть узел причин, точнее, версий…  
Милена Орлова, главный редактор The Art Newspaper Russia: 
— Эта живопись хорошо знакома, а для зрителя важен элемент узнавания. 

Если бы это был совсем невиданный художник, возможно, такого успеха и 

не было бы. А здесь человек приходит и понимает, что где-то уже это 

видел, слышал о художнике. Возможно, роль сыграло и то, что многие люди 

сейчас не могут уехать в другой город, в другую страну. В тяжелые времена 

им хочется чего-то светлого и прекрасного. И им кажется, что это 

светлое и прекрасное есть в художнике Серове. Приятно посмотреть на 

спокойную, красивую жизнь до войн и революций.  
 
Андрей Сарабьянов, искусствовед, руководитель Центра авангарда: 
— Выставка Серова действительно получилась интересной, достойной, 

сделанной с любовью и с пониманием художника, за что огромная 

благодарность Третьяковской галерее. Тем не менее, я думаю, что не надо 

строить иллюзий, что народ прямо так полюбил Серова. Мне кажется, дело 

в другом: у нашего народа очень глубоко внедрено в головы имперское 

сознание. Он тяготеет к власти и относится к ней, как к одному лицу, ее 

http://www.online812.ru/2016/02/01/005/
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представляющему. И для народа это лицо очень важно. А на этой выставке 

много портретов и Николая II, и Александра III, и великих князей, и княжон. 

И даже юсуповской семьи и самого Юсупова, который участвовал в 

покушении на Распутина. Все это вместе, я думаю, привлекает в 

наибольшей степени, в этом и кроется секрет успеха этой экспозиции.  
 
Марк Сандомирский, психотерапевт, тренер Института групповой и 

семейной психологии и психотерапии: 
— Резонансные явления в сегодняшнем обществе, связанные с переживанием 

кризиса, повышают склонность к образованию толпы. Для многих важно не 

столько посмотреть картины, сколько принять участие в том, в чем 

задействованы все, и несколько успокоить этим свои тревоги в 

повседневной жизни.  
Также из-за долгого кризиса, размывания ценностей, неопределенности 

представлений о будущем многие люди теряют социально-психологические 

опоры. Это вызывает у людей состояние регрессии, желания вернуться в 

прошлое.  
Те, кто действительно интересуется живописью и хорошо знаком с 

творчеством Серова, движением мирискусников, вспоминают, что 

происходило в российском обществе сто лет назад: ожидания грядущей 

катастрофы, нескончаемые споры западников и славянофилов – то же 

самое, что оживает в массовых настроениях сегодня.  
Многие воспринимают творчество Валентина Серова как пример 

интеллектуального импортозамещения. Ведь это искусство – наше родное, 

учитывающее специфику российской культуры и имеющее глубокие 

исторические корни.  
Скорее всего, если бы эта выставка проходила в другое, более спокойное для 

общества время, то такой экстремальной популярностью она бы не 

пользовалась.  
 
Телеведущий Андрей Архангельский: 
— У наших людей есть привычка толкаться в очереди. Серов, повторяю, 

прекрасный и по-своему сложный художник, но многие испытывают 

иллюзию будто бы он очень понятный, такой же, как Шилов или Андрияка. 

Только лучше, потому что жил раньше. А раньше – все было лучше. 

Поэтому они идут на вроде бы понятное и общедоступное искусство, 

одновременно признанное великим. И это всегда льстит: я приобщаюсь к 

великому, значит, я тоже немного великий. 
 
Публицист Сергей Медведев: 
— Большинство пришло явно не за искусством, а за сеансом имперской 

ностальгии и идентичности, как на выставке "Романовы". И как обычно, 

ресентимент кончается истерикой, выломанной дверью и разбитым 

носом». 
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Критик Ирина Павлова: 
— Люди, отстоявшие три часа на морозе, шли на выставку только ради 

одного — чтобы увидеть светлый мир той России, где мужика-косаря не 

считали быдлом, а считали кормильцем. Где лица отроков прекрасны, 

независимо от того, царские ли то отпрыски, или дети лавочника. Где для 

Ее Императорского Величества не раздвигают толпу гвардейцами и 

ограждением, а она просто стоит в церкви рядом с нищими и раздает им 

милостыню.  
 
Вадим Шувалов, журналист, 812”online:  
— Художник Серов рисовал понятно современному зрителю. Он изображал 

красивых и богатых ещё красивей и богаче, чем они были на самом деле. Он 

выполнял социальный заказ на гламур, который был востребован больше ста 

лет назад, пользуется устойчивым спросом сейчас. Едва ли не самая 

популярная цитата из письма художника: «В нынешнем веке пишут всё 

тяжелое, ничего отрадного. Я хочу, хочу отрадного и буду писать только 

отрадное». 
 
Колумнист РИА Новости Анна Кочарова: 
— Ажиотаж объясняется тем, что люди до сих пор хотят знать. Или же 

причиной может оказаться то, что зрители устали от современного 

концептуального искусства.  
 
Владимир Мединский, министр культуры России: 
— Ажиотаж на выставке Серова является не только художественным, но 

и большим психологическим феноменом…Вне зависимости ни от чего — ни 

от кризисов, ни от санкций, тяга русского человека искусству безгранична.  
 

Критики высказались.  Высказались, словно отпечаток пальца поставили 

или как в зеркало заглянули. И каждый снова увидел себя. Вот такая 

удивительная вышла история! Так художественное собрание неожиданно 

стало для рассуждающих о нем своего рода индикатором, маркером 

отношения к собственной стране и ее гражданам, ее традициям и духу, к ее 

самосохранению. 
Обратим внимание: зрительский интерес к выставке Серова стабильно 

характеризуется как нечто аномальное.  
Однако если говорить формально об очереди, то в самом факте нет 

абсолютно ничего из ряда вон выходящего. Дело это достаточно обыденное 

для многих европейских центров. В Париже, Лондоне, Амстердаме и других 

городах люди также часами простаивают, чтобы попасть на эксклюзивные 

вернисажи.  
Да и сами мы сравнительно недавно точно так же толпились на Дали, 

Пикассо, Тициана и прерафаэлитов… Но тут-то художник из родного 

отечества?!  Вот что дивно ряду аналитиков. Очередь на Серова, знакомого 

русского Серова… Действительно, почему? 
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Вначале было слово…  
За последний год цитируемость Третьяковки в СМИ выросла в восемь 

раз. Подготовка зрителя началась задолго до начала проекта. Были 

задействованы все информационные ресурсы, включая федеральные 

телеканалы. Подчеркну: нам ничего не навязывали, нас не обманывали: 

информировали тактично, обращаясь к зрителю, для которого духовные 

ценности неоспоримы. 
При этом в каждом рекламном шаге участвовали три временные 

характеристики: ВСЕГДА, ВПЕРВЫЕ, НИКОГДА.  
ВПЕРВЫЕ представлено наиболее полное собрание живописных и 

графических работ Серова: 255 — из 25 российских музеев, четырех 

зарубежных, а также из девяти частных собраний. 
ВПЕРВЫЕ экспонируется 17 мемориальных фотографий. 
ВПЕРВЫЕ — портрет Марии Акимовой, привезенной из Армении, 
ВПЕРВЫЕ — портрет Марии Львовой, доставленный из Парижа. 
ВПЕРВЫЕ — портрет императора Александра III из Дании. 
ВПЕРВЫЕ — за последние 76 лет "появился на людях" знаменитый занавес к 

балету "Шахерезада". 
При этом оправданно отмечалось, что Серов — великий русский художник, 
даже лучший русский художник (можно спорить, но…), что это проверенные 

временем ценности, которые были, есть и будут.  
Это ВСЕГДА. 
Обязательно подчеркивалось, что такого полного собрания не удастся 

увидеть, как минимум, 25–50 лет. Для большинства посетителей это звучало 

как НИКОГДА.   
А значит — ТЕПЕРЬ или НИКОГДА! 

Так сформировался образ события абсолютно уникального. И каждый 

пришедший в ЦДХ осознавал неповторяемость этого действа в своей жизни.  
Неординарная посещаемость была заложена и в самой концепции 

экспозиции, обращению к самым разным категориям посетителей.   
Еще в рекламе была предложена «Уникальная возможность узнать имена 

и истории людей со знаменитых портретов мастера», сделать живописный 

экскурс в историю страны и предков, написанную художником-прозорливцем. 
 Третьяковка вернулась к давней практике аннотаций: каждое 

произведение сопровождало описание — но не самой работы, а небольшой 

рассказ про портретируемого, и очень часто, в конце, свидетельство 

отношения Серова к модели: что он сказал, как поступил, что написал в 

письме, дневнике. К примеру, Абрикосову спокойно указал по окончании 

работы на то, что и художников стоит приглашать к столу, как это делают в 

приличных семействах, ну а на крайний случай сажать поесть с прислугой. Это 

в ответ на то, что Абрикосов ходил один завтракать во время сеанса. Ну, а 

нудноватый Римский-Корсаков попросил сделать тужурку посинее. Мелочь, 

но из нее — характер.  
  Зритель вовлекался в процесс сотворчества. Он сравнивал, 

анализировал, разгадывал характеры, считывал человеческие отношения и 
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судьбы.  А потому и художник Серов, и история открылись по-новому — в 

прямом смысле с человеческим лицом.   
Возникал реальный интерактив, столь вожделенный для многих арт-

кураторов и создаваемый, как правило, множеством технических ухищрений. 
А нужно-то, оказывается, так немного — уважение к зрителю.  

И это показатель работы Третьяковской галереи, ведь музеи призваны не 

просто хранить искусство, но и помогать нам постичь его. На фоне 

декларируемого снобизма некоторых наших галерей, которые изгоняют 

экспликации и аннотации подчас полностью, это очень порадовало.  
Богатая коллекция позволила соединить разрозненные вещи из разных 

музеев в выразительные циклы, будь то зарисовки из русской истории, 

иллюстрации к басням Крылова или античные сюжеты. Традиционный 

принцип хронологии был отвергнут. Экспозиция вполне допускала просмотр 

и в одном, и в обратном направлении. И в «Девочке с персиками», 

представленной в начале, интересно было искать истоки «Портрета Иды 

Рубинштейн», последней работе зрелого мастера.  Как и в ученичестве ранней 

графики — разглядеть декоративность театральных сюжетов и богатство 

масляной живописи. Был очерчен круг интересов Серова, показан его дар 

стилизатора, скульптора, графика и живописца, сочетающего нутряные, 

острые психологические характеристики со смелым формальным 

экспериментом. 
Алексей Лепорок, сотрудник Эрмитажа, историк искусства и культуролог:   
— Выставка была и вправду необъятно громадной и оттого страшно 

увлекательной. Во-первых, там было очень много портретов, и их безмерно 

интересно рассматривать подряд. Никогда прежде не думал, что Серов так 

по-разному писал разных людей. Нет, он, конечно же, почти всегда остается 

блестящим живописцем. Но он изображал людей, очень в них всматриваясь и 

в них вживаясь, он входил в них и делал портрет с ними вместе. Веласкес — 
всегда феерия абсолюта живописи, Сарджент — всегда шик и поза, а Серов 

— разный.  Думаю, никто из русских живописцев таким даром сливаться с 

персонажем не обладал. 
Ну просто представьте себе рядом Ермолову и Ивана Морозова, Римского-
Корсакова и Иду Рубинштейн — кажется, что художники разные. Или 

живой, витальный, умный, уверенный в себе Александр III (там в мазке —

энергия) и рядом с ним Николай II в тужурке, с совершенно прозрачно-
бессмысленными глазами, абсолютно никакой (и мазок мягче и спокойнее). 

Понимаешь, что один вникал и строил, а второй игнорировал и всё развалил.   
Серов, личность сложная и драматичная, впервые открывался в 

непостижимой глубине, невозможной для более скупого собрания.  
Он впитал традиции русского реализма, европейского классицизма, 

новаторские тенденции современной ему живописи, предвосхищал авангард и 

остро чувствовал вкус модерна. Он мог бы стать яростным соперником 

Кандинского, Татлина и Малевича — титанов авангарда, чьи подвиги 

состоялись спустя считанные годы после безвременной смерти мастера в 1911-
ом. Он мог бы писать, как Матисс, чьи работы прекрасно знал. Не захотел, как 
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не стал и продолжать поиски в русле импрессионизма, которыми отмечены его 

ранние, наполненные светом и воздухом картины.  
Колоссальная сила Валентина Серова — и только такая представительная 

экспозиция смогла это показать — не в приверженности какому-либо стилю 

или в отрицании его, а именно в полном отсутствии привязки к стилю, в 

стилевой свободе — во имя Смысла.   
Умевший написать человеческую судьбу, еще не зная, как она сложится, 

художник, прославившийся как первый портретист России и при этом никогда 

не шедший на поводу у конъюнктуры, давший себе право не лукавить, не 

приседать перед монархами, этот художник оставил нам доподлинные 

свидетельства эпохи.   
И благодаря ему мы смогли увидеть истинный лик Чехова, похожего на 

свои рассказы, Александра III, напоминающего могучего рыбака, 
благородного полковника, одетого не по уставу, лик жизнерадостной 

крестьянки, лики хороших детей — царских деток, наконец, лик самого автора 

— человека честного и одаренного сверх меры любовью к миру…  
Валентин Александрович Серов: «В нынешнем веке пишут всё тяжелое, 

ничего отрадного. Я хочу, хочу отрадного и буду писать только отрадное».  
Странно, как разнообразен мир и как разнообразны в нем мы. Эту, 

казалось бы, однозначно понятную мысль кто-то обозначил как декларацию 

салонности. Но отрадное — отнюдь не красивенькое. Отрадное — 
утверждающее ЖИЗНЬ, утверждающее лучшее в человеке, лучшее — в 

каждом из нас! 
 И живая цепь, растянувшаяся на километр в разгар крещенских морозов, 

шла за этим истинным, устав от политической трескотни, от жестоких 

фильмов и мыльных сериалов, насытившись культом денег и потребления, 
устав от псевдоискусства, как бы пафосно оно не величалось.  

«Да люди соскучились уже по настоящему, — написал в форуме 

неизвестный молодой человек, обсуждая ситуацию с выставкой Серова. — 
Уже утомили эти дебильные инсталляции: поставят галоши, краской 

обольют, а ты ходи — наслаждайся и вникай в философию автора. Снять 

трусы на сцене — это далеко не балет, набросать мусор в кучу и поставить 

табличку — тоже не искусство». И подобных отзывов были сотни. 
Мы должны признать: в пространстве нынешнего бытования 

действительно катастрофически недостает достойного прошлого, 

ПРОШЛОГО КАК КОРНЯ НАШЕЙ ОБЩНОСТИ, недостает осознания, что 

предки твои были достойными людьми. Осознания, которое пытались убить и 

убивали в нынешнем поколении в течение нескольких последних десятилетий 
в блокаде из навязанных ценностей, будь то подделки под зычным названием 

«концептуальное искусство» или постперестроечное формирование 

комплекса неполноценности целой нации. Мы шли к своим предкам.  Мы шли 

за витамином жизни. 
Так очередь «на Серова», живописца далекого от политики, оказалась в 

некотором роде настоящим народным голосованием, провозгласившим свой 

выбор: 
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Отрадное — в противовес мрачному. 
Прекрасное — в противовес безобразному. 
Настоящее — в противовес подделкам. 
Традиционное — в противовес бескорневому. 
Сергей Михалков, вступивший в жесткое противостояние с т.н. 

либеральной интеллигенцией, брезгливо рассматривающей феномен Серова 

как патологию, как проявление имперского сознания и некий синдром 

стадного чувства, точно отметил: «Очередь за Серовым — это очередь 

настоящего самосохранения».   
И в этом смысле она стала действительно патриотической 

манифестацией, которая декларировала: многолетняя блокада закончилась.   
Мы выжили! 
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Алексей Сергеевич Шеболдаев 
живописец, член Московского союза художников, 

профессор кафедры рисунка и живописи  
Московского государственного университета дизайна и технологии 

 
«НЕОБХОДИМЫЕ ПЯТНИЦЫ». 

О ПРОЕКТЕ 
 ТОВАРИЩЕСТВА ЖИВОПИСЦЕВ МОСКОВСКОГО СОЮЗА 

ХУДОЖНИКОВ — «РУССКАЯ ПРОВИНЦИЯ» 
 

Художнику для творчества обычно нужно уединение. Иван Яковлевич 

Билибин в своё время отмечал, что народному мастеру полезно проживать 

подальше от большого и шумного города, что именно провинциальная 

удалённость благотворно сказывается на результатах творчества. Думается, 
что и в наше время периодическая дистанцированность от мегаполиса 

благотворно сказывается на творческом тонусе художника-живописца.  
В 2007 году художник Петр Грошев начал организовывать творческие 

поездки художников в рамках проекта «Русская провинция». Это нашло 
поддержку руководства товарищества живописцев Московского союза 

художников. Проект, период реализации которого — весна и осень, сплотил 

вокруг себя как художников старшего и среднего поколения, так и 

живописцев, активно включившихся в творческую жизнь союза в последнее 

десятилетие. Этот фактор имел огромное значение, так как художники разных 

поколений, а также стилистических и иных пристрастий получили 

возможность общаться друг с другом, наблюдать за работой товарищей. Этого 

в большом городе мы обычно лишены.  
География поездок, а они осуществлялись по пятницам с марта по май и 

с сентября по ноябрь, широка. Это были известные обычному туристу места 

Подмосковья и соседних областей: Сергиев Посад, Серпухов, Боровск, 
Константиново, Рязань, Дмитров, Коломна, Можайск, Переславль и Зарайск. 

Были и реже посещаемые, но не менее привлекательные города и памятники 

древнего зодчества: Давидова пустынь, Юрьев-Польской, усадьба 

Середниково и многие другие.  
Каждый художник видит окружающий мир по-своему, этим он и 

интересен зрителю. И надо было видеть удивлённые и при этом восторженные 

взгляды местных зрителей из числа «аборигенов» тех мест, где мы побывали, 

когда они видели, как по-разному изобразили места их обитания московские 

живописцы. Да и самим авторам всегда есть чему поучиться друг у друга.  Тут 

и выбор точки зрения, так как один живописец достаточно быстро находит её 

и деловито начинает расставлять свой этюдник, выдавливать краски, а другой 

пускается в долгий поиск. Один работает быстро, успевая за четыре-пять 

часов, которые обычно отводятся в пленэрной поездке, собственно живописи, 

сделать два, а то и три этюда.  Другой автор практикует иной метод — его 

живопись рождается в более спокойном, размеренном темпе.  
Так или иначе, все мы, участники пленэра, собираемся в заранее 

оговоренном месте и устраиваем выставку под открытым небом. Обсуждение 
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работ, общее фотографирование и обсуждение поездки за общей трапезой ещё 

больше сближает участников проекта.  
Важным этапом проекта «Русская провинция стали ежегодные выставки 

как в московских выставочных залах, так и в аналогичных залах других 

городов. 
По итогам наших пленэров был издан ряд альбомов, посвящённых, как и 

поездкам за определенный год, так и отдельным городам, где побывали 

участника проекта.  
И что кажется особенно важным! Нас, участников объединяет искренняя 

любовь к русской провинции. По-разному авторы видят и изображают 

увиденное. Одни стремятся передать колорит, цветовую гармонию, в полотнах 

других мы видим графически выверенный, композиционно организованный 

мотив. Велик сам диапазон живописных решений — от более традиционных, 

относящих зрителя к лучшим произведениям классической русской живописи, 

до работ, характерных, большой степенью абстрагирования, когда диапазон 

сходства и различия велик, но связь с натурой всё же не потеряна.  
Пятницы, а именно по пятницам осуществляются наши творческие 

поездки, стали НЕОБХОДИМЫМИ. Мы, участники проекта, ждём с 

замиранием сердца первую весеннюю или осеннюю поездку.  
Это стало привычкой. Говорят: «Посеешь привычку, пожнёшь судьбу!». 

В нашем случае, я думаю, что такая судьба всех устроила. 
        
 

 



Иванова Т.
Зарайский Кремль, 2011 г.

Годына М.
Можайск

Курбанбаева Н.
Старый дом . Зарайск, 2010 г.

Дунаева.Н.
Солнечный мартовский  день, 2009 г. 

Захаркива А.
Осень в Коломне, 2011 г.

В Юрьеве-Польском



Павловская Е.
У храма Иоланна Богослова, 2007 г.

Михайловская Е.
В Боровске, 2011 г. 

Мишив А.
Иосифо-Волоцкий монастырь, 2011 г.

Подшивалов А.
После дождя, 2010 г.

Моисеев Е.
Дворик в Коломне, 2009 г. 

Овенесов Р.
Весна в Сергиевом Посаде, 2012 г.



Светлицкий В.
Женский монастырь, 2010 г.

Поклад Я.
Май.Суздаль, 2012 г.

Сементовская Е.
Осень в деревне, 2011 г.

Попова Т.
Серпухов, 2011 г.

Попов Д.
Мартовксий вечер, 2011 г.

Пугачёв В.
Весна, 2011 г.



Сухинин Ф.
Осень на Белопесоцком монастыре, 2011 г.

Скачков Б.
Коломна. Бобринёв монастырь, 2011 г.

Филимонов А.
Пафнутьев Боровский монастырь, 2010 г.

Скачкова И.
Свято Троицо-Сергиева Лавра, 2011 г.

Соколова Н.
Весна в Серпухове, х.,м., 80х100

Сергеев Е.
Переславль-ЗалесскийВесна,  2011 г.



Полотнов В.
Жемчужина России

Крутов Н.
Мартовский день в Коломне, 2012 г.

Терещенко А.
Переславль, 2011 г.

Шеболдаев А.
Портал Георийвского собора, 2015 г.

Осмёркина В.
Осень под Серпуховом, 2011 г.

Холево Т.
Константиново. Холмы. 2010 г.

Чагадаев А.
Пятницкая башня в Коломне, 2011 г.

Константинов Ю.
Кашира, 2009 г.



Цветкова Ч.
Белое озеро, 2010 г.

Ягужинская А.
В Иосифо-Волоцком монастыре, 2011 г.

Шаврова С.
В Константиново, 2011 г.

Шувалов А.
Бородинское поле, 2011 г.

Грудинина Т.
Апрель в Переславле-Залеском

Зеброва Т.
Боровск, 2011 г.
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Андрей Алексеевич Шилов  
художник, доцент кафедры промышленного дизайна, Институт искусств 

Московский государственный университет дизайна и технологии (г. Москва) 
 

 
ВЗАИМОДЕЙСТВИЕ ДЕЯТЕЛЕЙ ИСКУССТВ  

В СИСТЕМЕ ХУДОЖЕСТВЕННЫХ ЦЕННОСТЕЙ 
 
Понятие "Художественные ценности" требует более полного раскрытия. 

Мы опираемся на систему художественных ценностей при создании 

живописных и графических произведений, в дизайне, архитектуре, музыке, 

поэзии. Художественные ценности преподаём в ВУЗах. 
Какие общие понятия содержат столь разнообразные виды деятельности? 

Студентам мы говорим о ритмах, фактурах, пропорциях, жестах, цветовых 

соотношениях, знаках, контекстах и ракурсах... 
А интересно, о чём говорили студентам в античной Греции? Ведь уровень 

их подготовки и поныне находится на недосягаемой высоте! 
"Под сенью дружных муз" — так определил Пушкин состояние ученика 

в искусстве. В "Теогонии" Гесиода находим описание имён и характеров 

девяти муз античности: 
 

Терпсихора — наслаждающаяся хороводами (в нашей терминологии 
ритмическими структурами) 
Эвтерпа — муза чувственного, тактильного восприятия (теперь зовём 

фактурой) 
Урания — изображалась с циркулем и занималась тем что сегодня 

зовут пропорционированием. 
Полимния — пантомима, жест, пластическая форма 
Мельпомена — любит красочные зрелища (цвет) 
Клео — буква, знак. книга (иероглиф?) 
Талия — самая смешливая и юмористическая до абсурда 
Каллиопа — венчающая героев лаврами 
Эрато... вот пример эротического, героического и комического — наши 

контексты, ракурсы, настроения 
 
  И теперь для нас становится совершенно ясно, что отличие античной 

системы художественных ценностей от нашей отечественной, чисто 

терминологическое. То есть и здесь мы являемся прямыми наследниками 
культуры Античной Греции. 
 У этого взгляда на вещи есть и чисто педагогическое, практическое 

применение, о чём расскажу на следующих конференциях и рад буду отзывам 

коллег, насколько плодотворна данная система взглядов. 
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Полатовская Евгения Анатольевна,  
искусствовед, куратор выставочных проектов,  

организатор проекта «Ganich+Malevich» (г. Москва) 
Докучаева Анастасия Вячеславовна 

искусствовед, куратор выставочных проектов,  
организатор проекта «Ganich+Malevich» (г. Москва) 

 
GANICH + MALEVICH: 

ИНТЕРПРЕТАЦИЯ НАСЛЕДИЯ КАЗИМИРА МАЛЕВИЧА 
В СОВРЕМЕННОМ ГОРОДСКОМ КОСТЮМЕ 

 
Вернувшись из Витебска в Петроград, К.С. Малевич возглавил в 1923 

году Формально-теоретический отдел ГИНХУКа. Как известно, в этот 

период, почти до самого конца 1920-х годов мастер практически не 

занимался живописью, сконцентрировав внимание на теоретических 

вопросах искусства. Вполне в духе общих устремлений авангарда 

супрематические открытия рассматривались им уже не только, как путь 

обновления искусства, но и как средство изменения повседневной, бытовой 

стороны жизни всех и каждого. Так, среди прочего, обращался он и к 

костюму, предлагая свое видение современной городской одежды. Однако, 

это направление не получило в творчестве мастера полноценного развития. 
Для современных дизайнеров и модельеров идеи Казимира Малевича 

отнюдь не утратили актуальность. Особого внимания заслуживают те их 

работы, которые, избегая прямолинейных заимствований, обращаются к 

творчеству великого авангардиста в целом, с неожиданной и яркой 

трактовкой.  
Примером подобной плодотворной интерпретации служит коллекция 

"GANICH + MALEVICH", созданная в 2015 году дизайнером и модельером 

Викой Ганич и показанная в 2016 году Pola Berg Agency в пространствах 

МВЦ «Музей Моды» в Москве. Коллекция задумывалась как пилотный, 

капсульный проект, предлагающий ответы на вопросы: как обновить 

"философию" меха и кожи в современной высокой моде; как должен 

применяться мех в одежде в урбанистической среде; как работать с 

окрашенным мехом; каковы должны быть технологии моделирования меха, 

раскрывающие всю уникальность его фактуры и цвета; что может 

актуализировать давний диалог высокой моды и искусства?   
Обращение к наследию Малевича возникло на самом начальном этапе 

работы над коллекцией. Однако, эта связь оказалась столь органичной, что 

сопровождала развитие проекта на всех уровнях, от первой идеи до 

концептуальной фото и видеосъемки. Поиск идеального человека будущего, 

изменение гендерных границ, увлечение спортом, желание менять жизнь 

посредством искусства были отрефлексированы Малевичем в конце 1920-х 

годов. Актуальность этих трендов сегодня, их влияние на городскую моду и 

стали предметом размышлений дизайнера. Основополагающими для 

коллекции стали три постсупрематические картины, написанные в конце 
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1920-х годов, когда Малевич снова вернулся к живописи, суммируя в ней 

свои поиски и размышления предшествовавших лет. Сочетание цветов 

«Женского торса» (1928-1929. Фанера, масло. ГРМ) подсказало общее 

колористическое решение и задало эмоциональный строй коллекции. Чёткие 

силуэты фигур с картины «Три девушки» (1928. Фанера, масло. ГРМ) 

определили спортивную функциональную стилистику. Ритм построений 

полотна "Спортсмены" (1930-1931. Холст, масло. ГРМ), был взят за основу 

технологических приёмов, а тема спорта была поддержана в арт-фэшн 

съемке. Уверенный лаконизм форм мэтра русского авангарда стал 

камертоном при моделировании. Футуристическая смелость плоскостей 

цвета и невесомость силуэтов его картин раскрылись во внутреннем 

динамизме и в эффекте "легкости" меховых предметов коллекции.   
В результате, в коллекцию вошли короткие куртки-свитшоты, 

соединяющие и даже "сталкивающие" кобальтово-синий, бутылочно-зеленый 

и палево-розовый цвета. Их дополнили однотонные юбки-трапеции, 

застегивающиеся на запах, из тонкой и также крашеной кожи и замши: 
розовой, синей, черной. Белый хлопок удлиненных рубах стал "фоном" для 

ярких цветовых аккордов. Насыщенность и контрастное сочетание цветов 

оказалось уравновешено точным лаконизмом форм и функциональностью 

деталей. Геометризация смягчена анатомическим подходом к 

моделированию. По авторскому замыслу эти образы должны дополняться 

спортивной обувью. 
Отдельная связь с разработками авангардистов 1920-х годов в области 

декоративного и прикладного искусства возникла при работе над 

текстильными орнаментами коллекции. Ритм как таковой, по убеждению 

Вики Ганич, остается символом эпохи двадцатых. Метод построения 

текстильных паттернов коллекции был сознательно приближен к ритмико-
графическим приемам авангардистов (О. Поповой, В. Степановой, П. 
Мансурова), работавших в 1920-е годы в области текстиля. Однако в 

качестве исходников для разработки орнамента дизайнер использовала 

только графические, цветовые и ритмические решения, возникшие в 

процессе работы непосредственно над самой коллекцией "GANICH + 

MALEVICH". Основной материал коллекции - окрашенный мех - послужил 

палитрой в прямом смысле. Его фрагменты были отсняты и использованы 

как основа разработки паттернов. Орнамент стал историей внутри истории, 

концептом внутри концепта. 
Малевич в 1920-е годы надеялся, что его супрематические открытия вот-

вот совершат новую революцию – в быту и повседневности. В XXI веке их 

интерпретация у Вики Ганич стремится сделать искусство, моду и жизнь 

неразрывным целым.   



Цвет и графика выбранного
фрагмента картины
"Женский торс" являются
ключом к пониманию
эмоциональной
составляющей коллекции



Ритм, найденный в графике
полотна "Спортсмены", взят
за основу технологических
приёмов

Формообразование и

пропорции изделий

определяет картина

Малевича "Три девушки".



Мех и кожа – основные
материалы пилотной коллекции.
Результат крашения меха и
кожи невозможно повторить.
Это делает цветовые сочетания
коллекции уникальными.
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Галина Владимировна Бурова 
начальник Московского центра интеграции 

ГБУ «Московский дом национальностей» (г. Москва) 
 

ТВОРЧЕСТВО М.В. НЕСТЕРОВА  
В НРАВСТВЕННО-ЭСТЕТИЧЕСКОМ ВОСПИТАНИИ  

МОЛОДЕЖИ И ЮНОШЕСТВА 
 

За свою долгую творческую жизнь Михаил Васильевич Нестеров никогда 

не занимался преподавательской деятельностью и не имел учеников. Однако 
внимательно вглядываясь в его 
наследие, можно прийти к 

бесспорному выводу, что художник 

учит и воспитывает нас всем своим 

творчеством, своим ответственным 

отношением к выбранной им стезе. 

Через всю свою жизнь мастер 

пронёс желание — стать 

настоящим художником. Эта 
мысль возникла у него под 

впечатлениями поездки по Италии 
в 1889 году. Ей он и следовал на 

протяжении всей своей жизни. 
 

М. В. Нестеров. Автопортрет. 1915 г. 

В это стремление Нестеров вложил все свои душевные и физические 

силы, понимая, что нужно «работать не покладая рук… чтобы что есть, того 

не зарывать в землю». Выбирая вечные темы для своих полотен, он в центр 

своего внимания ставит религиозные сюжеты, природу и человека. Именно 

поэтому художник написал портреты людей, без которых трудно себе 

представить развитие науки, культуры и искусства того времени: ученого И.П. 

Павлова, писателя Л.Н. Толстого, скульптора В.И. Мухиной, хирурга С.С. 

Юдина и др.  
Часто отказываясь от предложений, связанных с преподавательской 

деятельностью, Михаил Васильевич Нестеров, тем не менее, интересовался 

вопросами художественного образования молодежи. Это подтверждают и его 
многочисленные письма, и публикации. Статью мастера «К молодежи», 

опубликованную в 1941 году в журнале «Юный художник», можно считать 

его завещанием не только молодому поколению, но и всем нам: «Крепко 

желаю вам, чтобы вы познали природу и ее украшение – человека. Учиться 

можно не только в школах, академиях, у опытных учителей, можно и должно 

учиться всюду и везде, в любой час. Ваше внимание, наблюдательность 

должны постоянно бодрствовать, быть готовыми к восприятию ярких 

происходящих вокруг вас явлений жизни. Природу и человека надо любить, 

как «мать родную», — надо полюбить со всеми их особенностями, 

разнообразием, индивидуальностью. Все живет и дышит, и это дыхание нужно 
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уметь слышать, понимать. Искусство не терпит «фраз», неосмысленных слов, 

оно естественно, просто».  
Не упустил из поля своего внимания Нестеров и того, как должно 

относиться к искусству — «...искусство, особенно искусство великих 

художников, требует не одного холодного созерцания, «обследования» его, но 

такое искусство, созданное талантом и любовью, требует нежной 
влюбленности в него, проникновения в его душу, а не только в форму, его 

составляющую». 
В этой связи ключевая роль педагогов российской высшей и средней 

школы видится в их призвании воспитать у молодого поколения эту «нежную 

влюбленность» к шедеврам российской и мировой культуры. Делать это 

необходимо с младших классов. Всесторонне развитая личность, воспитанная 

на высоких идеалах искусства, сможет не только в искусстве, но и в своей 

жизни сделать правильный выбор. 
Один из крупнейших русских ученых ХХ века, филолог, общественный 

деятель, академик Д.С. Лихачев также отмечал, что «именно в молодости, в 

детстве, в отрочестве, в юности ум человека наиболее восприимчив не только 

просто к усвоению знаний, но и к развитию эстетическому, стоящему рядом с 

развитием нравственным и отчасти его стимулирующим». 
Большое значение имеет и способность воспринимать шедевры, что не 

может не мотивировать молодежь все больше стремиться к знаниям. Изучение 

и понимание творчества требует от обучаемого определённых знаний — 
исторических, философских, религиозных и проч. Педагоги часто упоминают, 

что изучать тему лучше комплексно, а постижение творчества Михаила 
Нестерова требует от обучаемых знаний в области истории (Куликовская 

битва, Сергий Радонежский), биологии (И.П. Павлов), богословия (Христос, 

Благовещение Богородицы), литературы (Л.Н. Толстой, В.Г. Черткова), 
культуры и искусства (художник В.М. Васнецов, скульптур В. Мухина).  

В массовой художественно-образовательной работе большое значение 

имеет знакомство с произведениями различных искусств, объединенными 

одной темой, жанром или одним направлением. Объединение одной темой 

позволяет каждому легче ориентироваться в российских достижениях науки, 

культуры и искусства и учиться, и жить в атмосфере культурного познания и 

взаимообмена. Изучение творческого наследия Михаила Васильевича 
Нестерова как раз позволяет аккумулировать знания из различных областей. 

Рассматривая полотна раннего периода творчества художника, можно 

увидеть, что они охватывают много религиозных сюжетов, где часто 

появляются монахи, богомольцы, отшельники. Подобные персонажи и у 

передвижников не были редкостью. Удивительно то, какую религиозную 

мощь вкладывает Нестеров в свои картины. 
Чувство почитания святых у художника идет из особого семейного 

благоговения перед такими Божьими угодниками, как — Сергий 

Радонежский, Тихон Задонский.  
Для Нестерова образ Сергия был воплощением идеала правильной, 

чистой и подвижнической жизни. Вместе с тем, и это особенно важно, 
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нравственный идеал преподобного Сергия имел в глазах художника 
общественное значение как пример жизни человека, привлекшего множество 

людей своего времени и сыгравшего большую роль в духовном сплочении 

народа. Именно поэтому мастер создал целую серию картин, посвященных 
этому святому, вкладывая в каждую из них свое собственное видение, чувство, 
духовный поиск. 

Однако картины, посвященные жизни Сергия Радонежского, не были 

историческими. Михаил Васильевич Нестеров говорил впоследствии: «Зачем 

искать истории на этих картинах? Я не историк, не археолог. Я не писал и не 

хотел писать историю в красках. Это дело Сурикова, а не мое. Я писал жизнь 

хорошего русского человека XIV века, лучшего человека древних лет Руси, 

чуткого к природе и ее красоте, по-своему любившего родину и по-своему 

стремившегося к правде. Вот эту прекрасную жизнь я и пытался передать в 

«Отроке Варфоломее» и других картинах. Я передаю легенду, сложенную в 

давние годы родным моим народом о людях, которых он отметил своей 

любовью и памятью». 
Из работ раннего периода творчества художника особый интерес 

представляет «Видение отроку Варфоломею». В основе сюжета лежит 
религиозное предание. Однажды отец послал Варфоломея искать лошадей. В 

поле под дубом отрок увидел прилежно молившегося старца. Варфоломей 

приблизился к нему, а 

тот, окончив молитву, 
благословил его и 

спросил, чего он ищет, 

чего хочет. 

Варфоломей отвечал, 
что более всего желал 

бы получить разум к 

учению. Старец 

помолился за него, а 

затем, вынув часть 

просфоры, дал ее 

отроку, повелел 

вкусить, сообщив, что 

вместе с этим дастся 

ему разум к учению. 
М.В. Нестеров. Видение отроку Варфоломею. 1889-1890 гг. 

При работе над своей картиной Михаил Нестеров придавал 

первостепенное значение пейзажу. К 1889 году относится небольшой 

живописный этюд, послуживший основой для последующего решения. 

Художник впоследствии писал: «Как-то с террасы абрамцевского дома моим 

глазам неожиданно представилась такая русская, русская красота: слева 

лесистые холмы, под ними извивается аксаковская красавица Воря, где-то там 

розовеют дали, вьется дымок, а ближе — капустные малахитовые огороды. 

Справа золотистая роща. Кое-что изменить, добавить, и фон для 

«Варфоломея» такой, что лучше не придумаешь. Я принялся за этюд, он 
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удался, и я, глядя на этот пейзаж, проникся каким-то чувством его подлинной 

«историчности». Именно таким, а не иным, стало казаться мне, должен быть 

фон к моему «Варфоломею». Я уверовал так крепко, что иного искать не 

хотел». 
Создав множество шедевров с прекрасной, простой русской природой, 

Нестеров, как и многие гении, тем не менее, считал, что мало уделил ей 

внимания в своем творчестве: «Хорош Божий мир! Хороша моя родина! И как 

мне было не полюбить ее так, и жалко, что не удалось ей отдать больше 

внимания, сил, изобразить все красоты ее, тем самым помочь полюбить и 

другим мою родину». 
Необходимо вспомнить и еще одну картину Нестерова — «Душа народа» 

(«На Руси» или «Христиане», 1916 г.). Лейтмотивом этого полотна служит 

поиск правды и Бога. Сам художник считал ее второй вершиной своего 

творчества после «Видения отроку Варфоломею». Автор хотел отразить, как 

по-разному каждый идет к Богу, к истине: «У каждого свои «пути» к Богу, своё 

понимание его, свой «подход» к нему, но все идут к тому же самому, одни 

только спеша, другие мешкая, одни впереди, другие позади, одни радостно, не 

сомневаясь, другие серьёзные, умствуя…», — говорил он. 
На картине изображен крестный ход по берегу Волги, и среди его 

участников мы видим и Льва Толстого, и Фёдора Достоевского, и в царском 

облачении первого царя из правящей династии Романовых — Михаила 

Федоровича. 
Интересно также упомянуть, что Нестеров определил для себя, что на 

картине «Душа народа» обязательно должна быть легендарная фигура Льва 

Толстого, гением которого он восхищался и знал, что писатель также уделял 

немало внимания богоискательству. Поэтому его фигура вместе с Федором 

Достоевским и Владимиром Соловьевым должна была обязательно 

присутствовать на полотне.  
 
 
 
 

 
 
 
 
 
 
 
 
 
 

М.В. Нестеров. На Руси (Душа народа). 1914-1916 гг. 

М.В. Нестеров не только создавал множество прекрасных картин, но 

делал росписи в прославленных храмах - Владимирском соборе, Марфо-
Мариинской обители милосердия и других. Здесь уместно привести 

некоторые детали росписи Покровского храма обители милосердия, пользуясь 

его книгой «Воспоминания»: «В картине «Путь ко Христу» мне хотелось 

досказать то, что не сумел я передать в своей «Святой Руси». Та же толпа 
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верующих, больше простых людей – мужчин, женщин, детей, - идет, ищет 

пути ко спасению…» и «…я начал писать самую ответственную 

пятнадцатиаршинную вещь в трапезной храма. Затея была такова: среди 

весеннего пейзажа с большим озером, с далями, с полями и далекими лесами 

так, к вечеру после дождя, движется толпа навстречу идущему Христу 

Спасителю. Обительские сестры помогают тому, кто слабее — детям, 

раненому воину и другим, — приблизиться ко Христу…» 
Однако, когда картина была готова и художник был ею доволен и уже 

собирался показать Великой княгине, произошло несчастье. Рассматривая 

картину на близком расстоянии, он заметил на ней выступившие черные 

маслянистые пузырьки. Картину необходимо было очистить, стену 

перегрунтовать и писать заново… 
Искусство М.В. Нестерова в дореволюционный период, казалось бы, 

верное одной теме, поражает разнообразием творческих возможностей. 

Известный как мастер религиозных росписей, картин, повествующих о 

нравственных поисках вдали от мирской суеты, он стал одним из 

вдохновенных и тонких художников русской природы и великолепным 

портретистом.  
Хочется обратить внимание: заказных портретов Нестеров не писал. За 

каждым созданным им портретом стоят годы тесных дружеских общений, 

хорошее отношение Михаила Васильевича к портретируемому. 
Большая проницательность не позволяла ему быть слишком 

общительным с людьми, но если он их избирал своими друзьями, то это 

оставалось на всю жизнь. Его интуиция подкреплялась умом и остротой 

видения. Мнения его о людях, событиях были всегда мудрыми и точными, ему 

было присуще восприятие главного в человеке. 
Из истории рождения портрета И.П. Павлова. Увидев фотографию 

ученого, Нестеров отказался от предложения писать его портрет. Однако уже 

первая личная встреча все переменила. Она состоялась на квартире ученого в 

Петербурге. Художник впоследствии вспоминал: «Не успел я осмотреться, 

сказать несколько слов, ответить на приветствие супруги Ивана Петрович, как 

совершенно неожиданно, с какой-то 

стремительностью, прихрамывая на 

одну ногу и громко говоря, появился 

откуда-то слева, из-за угла рояля, сам 

«легендарный человек». Всего, чего 

угодно, а такого «выхода» я не ожидал. 

Поздоровались, и я вдруг 

почувствовал, что с этим необычным 

человеком я век был знаком. Целый 

вихрь слов, жестов неслись, опережая 

друг друга… Более яркой особы я и 

представить себе не мог. Я был сразу 

им покорен, покорен навсегда. 
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 М.В. Нестеров. Портрет И.П. Павлова. 1930 г. 

Иван Петрович ни капельки не был похож на те «официальные» снимки, 

что я видел, и писание портрета тут же, мысленно, было решено. Иван 

Петрович был донельзя самобытен, непосредствен. Этот старик 81 года был 

«сам по себе» — и это «сам по себе» было настолько чарующе, что я позабыл 

о том, что я не портретист, во мне исчез страх перед неудачей, проснулся 

художник, заглушивший все, осталась лишь неугомонная жажда написать 

этого дивного старика». 
Безгранично талантливым для нас является творчество М.В. Нестерова. 

Оно светло и поучительно. Сам он отмечал, что «избегал изображать так 

называемые сильные страсти, предпочитая им наш тихий пейзаж, человека, 

живущего внутренней жизнью». И эта внутренняя жизнь определяет и наши 

дела, и нас как личностей. И это еще один урок, которому учит нас мастер. 
Многим из нас созвучны замыслы художника, его понимание природы, 

человека. Гармония созданных им шедевров не может не тронуть наши сердца. 

В них мы находим то, что дает возможность задуматься не только над темой 

полотен, но и над своей жизнью, и о своем пути в поиске правды, Бога, 

гармонии, а также отдохнуть от суеты современного мира в тихих красках и 

безмятежности сюжетов. 
Включение в образовательный процесс молодого поколения 

произведений из мирового культурного наследия, и особенно российского, 

будет способствовать воспитанию нравственной, многогранной личности.  
Шедевры мировой культуры являют собой примеры истинной красоты. 

Выдающийся советский педагог В.А. Сухомлинский в своей книге «Как 

воспитать настоящего человека» отмечает, что красота является могучим 

средством воспитания чуткости, а слияние умного и красивого дает 

высоконравственное, открывая перед человеком величие жизни и его 

собственное человеческое величие. 
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ОБРАЗ РУССКОЙ АРХИТЕКТУРЫ В УЧЕБНЫХ РАБОТАХ 

СТУДЕНТОВ ИНСТИТУТА ИСКУССТВ МГУДТ 
 

В ХХI веке в Вузах страны серьезно изменилась методика подготовки 

специалистов в области дизайн-проектирования. Новые требования, 

предъявляемые к дизайнерам в современном обществе, заставили педагогов 

системы высшего образования искать новые формы обучения студентов 

данного профиля, ориентированные на соответствующий спрос потребителя. 
При этом вскоре стало очевидным, что выбранная российскими Вузами 

западная модель образования не совсем точно соответствует нашему 

менталитету и имеет существенные для нас изъяны. Это выражается в 

ориентации западных коллег, в первую очередь, на новые технологии и 

изучение будущими студентами свойств новых материалов как основных 

источниках творчества. Художественная и образная сторона изделий 

оказалась на втором плане. 
Педагогическая деятельность преподавателей Института искусств 

(приемника ФПИ МГТУ им. А. Косыгина) МГУДТ основана на собственном 
подходе к решению данной проблемы. Методика подготовки художников-
прикладников выбрана комплексная. Наряду с учетом нового в области 

дизайн-проектирования, специалисты Вуза по-прежнему сохраняют все то 

лучшее, что было наработано российской школой обучения дизайнеров за 

предшествующее столетие. Применяется определенная программа, где 

наряду с изучением компьютерных технологий и новых методик, 
сохраняются те виды традиционных заданий, которые зарекомендовали себя 
в течение многих десятилетий как лучшие. 

Одним из таких направлений работы является летняя выездная 

художественно-искусствоведческая практика на Русском Севере, проводимая 

для студентов второго курса Института искусств всех направлений обучения. 
В течение 2-3 недель будущие дизайнеры знакомятся с памятниками 

истории и культуры одного из наиболее значимых художественных центров 

России – Русского Севера. Маршрут практики: Романов-Борисоглебск – 
Вологда – Ферапонтово – Кириллов – Белозерск – Соловки. 

В каждом центре студенты изучают объекты русского культурного 

наследия, включая природные и археологические заповедники; 
архитектурные ансамбли монастырей и отдельные храмы; музеи, их 

экспозиции и фонды; народные художественные промыслы.  
Такая многообразная программа, определенная руководителями 

практики, а это высокопрофессиональные художники и искусствоведы с 

большим стажем педагогической работы, далеко не случайна. Быстрая смена 

впечатлений заставляет студентов предельно сосредотачиваться, 

концентрироваться и выявлять то главное, что соответствует их 

индивидуальному творческому потенциалу. Студенты сами выбирают 
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наиболее интересные объекты, которые потом воплощаются в эскизы, 

зарисовки, наброски, музейные копии. 
Среди различных видов заданий, предлагаемых студентам, особое место 

занимают занятия на пленере. И здесь, по мнению учащихся, самое сильное 

впечатление производит природа и архитектурные памятники Русского 

Севера. За  период практики студенты знакомятся с наиболее интересными и 

всемирно-известными произведениями русского зодчества: Кирилло-
Белозерским и Ферапонтовым, Спасо-Прилуцким и Соловецким 

монастырями, Воскресенским и Крестовоздвиженским соборами Романов-
Борисоглебска, каменными храмами Вологды и Белозерска, деревянными 

Успенским собором Кеми и церковью Ризоположения из села Бородавы, 

уникальным музеем народного деревянного зодчества Семенково и др. 

Пожалуй, зарисовок и эскизов северных монастырей и храмов в работах 

студентов более всего. Особое место отводится не только культовой, но и 

гражданской архитектуре, где будущих художников-прикладников ждет 

знакомство с декоративным узорочьем деревянных жилых построек Вологды 

или Романова.  
 Каждый памятник, а это не только визуальное общение, но и 

дополнительный рассказ о нем педагога-искусствоведа, — это особый 

образный мир, который каждый учащийся воспринимает по-своему. Поэтому 

способы выполнения работ самые разнообразные: акварель, гуашь, пастель, 

карандаш, смешанные техники, аппликация и т.п. 
В архитектурных зарисовках студентов Института искусств — а именно 

так можно назвать работы будущих дизайнеров — можно увидеть много 

интересного. Во-первых, отсутствует «академический» рисунок и живопись. 
Работы отличаются легкостью, живостью, своеобразной воздушностью 

и фрагментарностью, свойственной тому подходу к созданию 

художественного произведения на пленере, который когда-то мог быть разве 

что у импрессионистов. Особое место занимает фрагмент, когда вырванный 

из контекста целостного памятника, он концентрирует в себе его главные 

образно-художественные особенности. Этот факт говорит о том, что 

поколение ХХI века уже по-другому ощущает привычные нам критерии 

восприятия окружающего мира. Для современной молодежи мир состоит из 

отдельных кусочков, каждый из которых имеет свое звучание. Приемы 

создания подобных архитектурных фрагментов преподаватели не 

ограничивают, а приветствуют, поскольку это один из способов передачи 

индивидуального творческого почерка студента, особенностей его видения и 

восприятия действительности. 
Примером может служить одна из работ, где Соловки представлены 

сквозь призму языческих верований. Автор почувствовал, что в глубокой 

древности, еще до появления здесь первых христиан, на островах были 

древние саамские святилища… Поэтому архитектурный фрагмент с видом 
монастыря дополнен изображением то ли духа островов, то ли первобытным 

старцем-шаманом… Другая композиция впечатляет не меньше. На ней 
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прозрачные силуэты монахов скользят на фоне монастыря, продолжая путь 

древнего духа… 
Интересна и работа, в которой каменная кладка входа в подвалы 

соловецкого монастыря превратилась в прозрачное узорное кружево, потеряв 

привычную для нас мощь и суровость. Такой же легкостью обладает 

взлетающая ввысь Успенская церковь-колокольня Спас-Каменного острова 

на Кубенском озере под Вологдой. Руины взорванного в 30-е годы прошлого 

века Спасо-Преображенского собора, преобразуются в этой графической 

работе в пьедестал восстановленного рядом храма, приобретая совершенно 

иной смысл. Автор этой архитектурной зарисовки средствами 
художественной графики превратил древние развалины в памятник величию 

русского духа. 
Можно заметить и то, что в работах студентов Института искусств 

монастыри и храмы действительно теряют свою мощь и монументальную 

значимость. Возможно, подобная концепция связана частично с 

определенным выбором материала художественной графики, диктующим 

специфический подход к трактовке изображения. Но, в то же время, похоже, 
что для современной молодежи эти памятники, в первую очередь, 

произведения искусства древнерусской архитектуры с ее высоким духовно-
образным потенциалом. Поэтому все храмы столь невесомы и буквально-
таки «летят» вверх… 

Не менее интересны и эскизы, в которых представлены фрагменты 
деревянных домов. Жилые дома на Русском Севере всегда отличались 

удивительным разнообразием приемов деревянной и белокаменной резьбы, 
которая украшала наличники, двери, крылечки, карнизы. Деревянный 

двухэтажный жилой дом в Белозерске студенты рисуют регулярно на каждой 

летней практике. Он привлекателен невероятным количеством ажурных 

резных орнаментов, покрывающих чуть ли не всю поверхность фасада 

здания. В студенческом рисунке дом предстает как живое и подвижное 

существо, которое живет своей, отличной от других, самостоятельной 
духовной жизнью.  

Среди заданий, предлагаемых студентам, особое место занимает, 

наверное, самое сложное, и в то же время самое интересное — «сочиненный 

колорит». Здесь фантазия художника-творца может быть неисчерпаема не 

только в выборе материала исполнения, но и колористической гамме. 

Северные закаты и рассветы всегда вдохновляли художников и поэтов. 

Невероятная яркость и насыщенность цветовой палитры природы Русского 

Севера и ее разнообразные оттенки не остаются без внимания будущих 

прикладников. Монастыри и храмы в лучах заходящего или восходящего 

солнца — одна из любимых тем практики. 
И еще одна тема, без которой не обходится ни одна поездка – связь 

старого и нового: мотивы древнерусского зодчества и современность. Так, 

например, на одной из студенческих графических работ не совсем обычно 
выглядит Соловецкий монастырь с северо-западной стороны Святого озера, 

где находятся мачты радиостанции и спутниковые антенны. Или намечается 
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силуэт белокаменного храма как фона дорожных знаков, без которых сейчас 

не обходится ни одна автомобильная или пешеходная трасса. В этих эскизах 

четко прослеживается не только концепция, но и потребность современной 
творческой молодежи связать прошлое и настоящее в единое значимое 
образное целое. 

Работы студентов-прикладников Института Искусств, выполненные на 

летней художественно-искусствоведческой практике на Русском Севере, 
говорят о серьезном творческом потенциале молодого поколения нашей 

страны. И наша обязанность сегодня сохранить ту методику подготовки 

художников, которая будет способствовать укреплению и развитию этой 

тенденции в ближайшем будущем. 



Вологда. Церковь Сретения 

Вологда. Дом Засекиных 

Соловки ночью 

Спас-Камень. Успенская церковь 

Романов. Казанская церковь



Соловки. Монахи 

Подвалы Соловецкого монастыря 

Вологда. Собор и колокольня. Сочиненный колорит 

Вологда. Церковь Александра Невского. Сочиненный колорит 

Борисоглебск. Воскресенский собор



Жилой дом в Белозерске 

Северная деревня 

Соловки. Башня монастыря. Сочиненный колорит Соловецкий монастырь со стороны Святого озера

Современная композиция 



Дух Соловков 

Автор на фоне своих работ 

Ферапонтов монастырь
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                                                                                                 Татьяна Евгеньевна Жебылёва                            
член СХР, заместитель директора  

АУК «Липецкий областной выставочный зал» (г. Липецк) 
                                                                                                                                     

 
ПЛЕНЭР МОЛОДЫХ ХУДОЖНИКОВ ЦФО  

В УСЛОВИЯХ КУЛЬТУРНОГО ПРОСТРАНСТВА ЛИПЕЦКОГО КРАЯ  
 

  В рамках совершенствования процессов развития региональной культуры, 
приобщения широкого круга профессионалов к проблемам творческой молодёжи 

и создания условий для творческого роста молодых художников в 2016 году будет 

организован в четвёртый раз молодёжный пленэр «Горизонты».  
Работа в условиях пленэра «Горизонты» предполагает своеобразное 

повышение квалификации уже состоявшихся молодых художников, участвующих 

в городских, областных, всесоюзных выставках, а также начинающей свой 

творческий путь талантливой молодёжи под руководством опытных мастеров 

изобразительного искусства. 
Целью проекта является поддержка молодых профессиональных художников 

в возрасте от 18 до 35 лет из Липецка и Центрального Федерального округа 

России, работающих в традициях реалистического изобразительного искусства.  
Задачи проекта: 
- расширение межрегионального культурного сотрудничества молодых 

художников ЦФО; 
- создание условий для повышения духовного и интеллектуального уровня 

молодёжи, приобщение молодого поколения к культурным ценностям региона 

(памятники архитектуры, историко-археологические центры), стимулирования 

процессов развития региональной культуры; 
- создание площадки для реализации творческих проектов в области 

реалистического изобразительного искусства, способствующих 

профессиональному и творческому росту молодых художников; 
- обеспечение возможности широкой зрительской аудитории познакомиться 

с тенденциями и перспективами развития современного реалистического 

изобразительного искусства. 
Обозначена тема для творческих работ молодёжного липецкого пленэра 

«Горизонты–IV» — «Культурно-историческое наследие Липецкого края»  
 Идея создания в липецкой области ежегодного молодёжного пленэра 

принадлежит замечательному живописцу, народному художнику России Михаилу 

Георгиевичу Абакумову.                                                                     
 На открытии своей персональной выставки живописи в Липецком областном 

выставочном зале, которая состоялась в 2009 году, Михаил Георгиевич подарил 

портрет липецкого мастера, народного художника России Виктора Семёновича 

Сорокина. Этот графический портрет он создал в 1998 году во время совместной 

работы на пленэре в Переславле-Залесском.      
Два великих мастера, живописца встретились в 1998 году на пленэре и 

сблизились, невзирая на разницу в возрасте, разный жизненный и творческий 

опыт.  
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Объяснением этого быть может родственность натур обоих художников. И 

В.С. Сорокин, и М.Г. Абакумов прекрасно понимали душу русской земли. Глядя 

на картины живописцев, понимаешь особую красоту неказистых русских 

домиков, покосившихся заборов, влажного, мартовского снега, задорной весенней 

зелени, сверкающего от яркого света разнотравья — всё это волнует душу, всё 
исполнено нежной, трепетной поэзии. 

Удивительным образом объединила Михаила Георгиевича и Виктора 

Семёновича общая любовь к провинциальной глубинке, где еще сохранились 

народные традиции и красота природы. А живописцы, живущие постоянно в малых 

городах России, воспитанные в домах под рябинами и березами, где истоки 

духовного мира и патриотизма, и есть лучшие «певцы провинции святой». 
Произведения Михаила Абакумова, разнообразные по настроению, 

состоянию, передают неповторимость каждого мгновения жизни; любой человек 

может найти в них близкие ему сопереживания. Его живопись определяют как 

лирическую, романтическую, настроенческую.  
И у Виктора Семёновича Сорокина произведения — это пейзажи-настроения, 

написанные легко, широкой вольной кистью. Живопись импрессионистическая по 

технике, разнообразная по колориту, где краски слагаются в гармонии, 

удивляющие разнообразием комбинаций, изощрённостью цветового зрения.  
Все, что изображают художники, пронизано радостным ощущением 

«красоты Божьего мира». Эта светлая радость передается зрителю, и каждая 

выставка Абакумова и Сорокина превращается в праздник, где звучит 

жизнеутверждающая симфония красок. 
Совместная работа мастеров на пленэре благотворно совершенствовала 

живопись отдельно взятого художника, и в целом имела взаимовлияние внутри 

творческого процесса участников пленэра. По словам Михаила Георгиевича, 

живопись Сорокина его привлекла в первую очередь колоритом, необычайной 

цельностью в передаче пространства пейзажа. Виктор Семёнович, в свою очередь, 
обратил внимание на особенности композиционного мышления Абакумова и его 

умение увлеченно писать небо. 
И действительно, в отличие от Сорокина для Абакумова любимейший образ 

— небеса. Они бесконечно разнообразны по состоянию, по цвету и типу, по 

сложности архитектоники. Писал он их, как правило, с натуры, поэтому небо всегда 

взаимодействует с землей и соответствует состоянию природы. Оно бывает тихим, 

туманным, хмурым осенью, ясным, прозрачным, с легкими облачками — весной. 
Значение пленэра, в котором участвуют художники различных регионов 

России, по словам Абакумова — бесценно. Каждый художник является носителем 

культурных традиций и этнических особенностей своего региона. И если 

сложившиеся мастера живописи высоко ценят опыт совместной деятельности на 

пленэре, то для молодых художников это колоссальная школа творчества.  
Художественное образование в России имеет строгую, логически 

выстроенную систему воспитания будущего художника от художественной 

школы, творческой студии до Академии художеств. К сожалению, не всегда 

талантливая молодежь получает в нужном объёме профессиональное образование 
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и художественные навыки. Не всегда может реализовать свои творческие 

возможности. 
Проблема профессионализма художника, особенно начинающего свой 

творческий путь, в настоящее время остаётся довольно острой. Без 

профессиональной основы, без выучки, без богатства, каковым является 

настоящее академическое мастерство, самые смелые эксперименты, самые 

дерзкие новации окажутся всего лишь жалким дилетантизмом. Без серьёзной 

подготовки художник не сумеет ни смело обобщить форму, создав образ 

высокого символического звучания; ни передать тонкие градации живого 

состояния природы; ни решить сложные пластические задачи. И если в условиях 

пленэрной практики для художника дороже любых экспериментов и формальных 

находок окажется самым главным — родная природа и желание передать её 

красоту и живое дыхание, то его мастерство быстро развивается, давая мощный 

творчески рост. 
У молодёжи свой путь, считал Абакумов. Наша задача: научить будущего 

художника мастерству, поделиться с ним всем, чем владеем, и помочь ему крепко 

и надёжно определиться с темой дальнейшего творческого поиска.  
Главная любовь Михаила Абакумова — архитектурный пейзаж. Не зря же он 

родился и вырос в одном из красивейших древнерусских городов Подмосковья —

Коломне.  В таком он и сам жил в детстве, и сейчас его мастерская находится во 

флигеле одной из усадеб. Художник писал церкви, старинные городские усадьбы, 

купеческие дома. Он работал во многих древних российских городах в Пскове, в 

Изборске, в Калуге и Боровске, Рязани и Зарайске, Тотьме и Великом Устюге, везде 

находя сердце каждого города. Во время поездки в Елец, восхищённый ярко 

выраженным ландшафтом древнего города, Михаил Георгиевич планировал 

написать зимний панорамный пейзаж. К сожалению, ему не удалось осуществить 

эту идею.   
В 2009 году Михаил Георгиевич предложил создать в Липецкой области 

межрегиональный пленэр для выявления и поддержки талантливых, молодых 

авторов. У молодёжи будет возможность повышения профессиональных качеств, 

духовного и интеллектуального уровня, а для Липецкой области — 
стимулирования процессов развития региональной культуры.  

Приобщение молодого поколения к культурным ценностям (памятники 

архитектуры, историко-археологические центры) и развитие культурного туризма 

в Липецкой области в настоящий момент является приоритетными 

направлениями развития региона. 
Первый молодёжный пленэр прошёл в Липецкой области в 2013 году в 

живописном месте — селе Перехваль Данковского района (так называемой 

«Липецкой Швейцарии»). Результаты пленэра были представлены в Липецком 
областном выставочном зале, и выставка имела большой успех.  

С тех пор стало доброй традицией проводить ежегодно в Липецкой области 

молодёжный пленэр. При поддержке Министерства культуры Российской 

Федерации в 2014 году провели межрегиональный пленэр в Задонском районе, 

духовной святыне Липецкой области. 
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Молодёжный Липецкий пленэр (при поддержке Министерства культуры РФ) 
— «Горизонты–IV» будет проходить 2016 году в живописных местах Липецкой 

области: в Данковском, Задонском и Елецком районах. На этих территориях 
находятся исторические и архитектурные памятники (город Данков, села 
Баловнево и Полибино), где будут подготовлены творческие площадки для 

пленэра.  
В селе Баловнево находится один из самых выдающихся провинциальных 

архитектурных памятников — усадебно-парковый ансамбль (автор проекта В.В. 
Растрелли) и Владимирский храм (автор проекта В.И. Баженов).  

В селе Полибино — красивейшая усадьба Ю.С. Нечаева-Мальцова, 

близлежащая гиперболоидная конструкция (инженер В.Г. Шухов), так называемая 

«Шуховская башня», парк с прудами, объявлены памятниками архитектуры 

федерального значения охраняемые государством.  
Итоговая пленэрная выставка традиционно открывается в первую очередь в 

Липецком областном выставочном зале. Также выставку смогут посетить зрители 

Липецкой области в Данковском краеведческом музее, в картинной галерее им 

Н.А. Сысоева поселке Лев-Толстой, в художественной галерее города Чаплыгина, 

Елецком художественном музее. 
Предоставить широкой зрительской аудитории возможность познакомиться с 

результатом творческого поиска молодых авторов на самых престижных 

выставочных площадках Липецка и Липецкой области является одной из 

эффективных форм воспитании молодых художников. В Липецком крае активно 

занимаются художественным творчеством более 3000 человек в возрасте до 35 
лет. Это художественные школы и студии, колледжи искусств и художественные 

факультеты Вузов области, где талантливая молодежь получает в нужном объёме 

профессиональное образование и художественные навыки. Список молодёжи 

постоянно растёт и обновляется. 
Липецкая молодёжь активно принимает участие в творческой жизни региона 

и России. Все планы сотрудников Липецкого областного выставочного зала 

направлены на то, чтобы как можно шире представлять искусство молодых, 

творчески одарённых художников Липецка и Липецкой области. Постоянно 

работающие выставочные циклы дают возможность молодёжи выставить свои 

произведения наряду с профессиональными художниками. Циклы: «Юные 

дарования», «Молодые художники», «Новые имена», «Наше достояние», 

позволяют более широко представлять творчество молодых художников. Среди 

крупнейших творческих акций последних лет -  выставка «Во славу Отечества», 

посвящённая 200-летию Отечественной войны 1812 года; итоговая выставка 

фестиваля "Прекрасный мир творчества»; «Забвению не подлежит», посвящённая 

70-летию Победы; Областная молодёжная выставка «Мы и наше время». В 2015 
году в рамках обменного проекта молодых тамбовских и липецких художников, к 

празднованию «Дня молодёжи» одноимённые выставки открылись в Тамбове и 

Липецке.                                                                                                                                                                                                                                                                                                                                                                                                                                                                                                                                                                                  
Проекты оказались исключительно востребованными в Липецком крае и 

весьма эффективными с точки зрения организационной формы. Они дают редкую 

возможность увидеть произведения молодых авторов на социальную, 
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патриотическую тематику.  Кроме того, выставки такого рода дают панорамную 

картину современного изобразительного искусства молодёжи Липецкой области, 

позволяют открыть новые имена и новые произведения художников всех видов 

искусства.  
Для молодого художника увидеть в выставочных залах свои работы, работы 

участников пленэра, не меньший стимул, чем восприятие полотен великих 

мастеров в рафинированной обстановке крупного музея. Подобная среда 
наиболее комфортна для развития самосознания, познавательной деятельности, 
для творческой, созидательной активности, молодого художника.  

Выставочный зал — это также возможность диалога всех заинтересованных 

участников: искусствоведов и художников, педагогов и студентов, 

экскурсоводов, выпускников вузов и колледжей с художественным профилем 

образования, учеников художественных школ.  
Есть еще одно эффективное направление в работе с молодым поколением. В 

рамках проекта — «Горизонты–IV» будет организована работа творческих 

мастер-классов с участием народных, заслуженных мастеров изобразительного 

искусства, липецких живописцев. 
Безусловно важно, что молодёжь, встречаясь на одной пленэрной площадке с 

представителями старшего поколения, более опытного, профессионально 

состоявшегося, активно вовлекается в творческий процесс. В художественных 

лабораториях мастер-классов создаются условия обмена опытом, творческой 

преемственности поколений, лучших традиций в живописи. В совместной работе 
с профессионалами у представителей молодого поколения формируется 

позитивное отношение к традиционному и современному русскому 

изобразительному искусству. 
Задачи, решаемые в условиях межрегионального молодёжного пленэра, 

помогают развитию у молодых художников не только высокого художественного 

вкуса, но и формируют общечеловеческие мировоззренческие ценности. 

Изучение историко-архитектурных достопримечательностей Липецкого края, 

является полноправной частью творческого процесса молодёжного пленэра, 
составляя тем самым единое уникальное культурное пространство. 

 

Статья. «Крылатый художник» .А. Сокольская., С-4,6. 
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УЧЕБНЫЙ ГРАФИЧЕСКИЙ ПЛЕНЭР 

Пленэр — это всегда захватывающее действие. Выход на мотив ждешь, 

волнуешься, готовишься. И не важно — новичок ты или уже сложившийся 

мастер, встреча с природой, выход из мастерской всегда волнует. Волнует, 

даже когда рядом друзья и ты не один. Данное волнение возникает от желания 

передать свое чувство, не схожесть с натурой, а именно свое восприятие 

окружающего мира — такого огромного и прекрасного. 
Существуют различные пленэры: индивидуальные, коллективные, 

учебные, творческие. Есть Абакумовский пленэр. Пленэр профессионалов, на 

котором работают уже сложившиеся личности. Для них пленэр — отдушина в 

реальном мире. Это сбор нового материала, отсев старых мотивов, это глоток 

воздуха, это встреча с друзьями.  
Существуют молодежные пленэры, на которых работают яркие молодые 

художники, находящиеся в начале творческого пути. Для них это становление 

и утверждение в художественном мире. Это поиск своих мотивов, это радость 

открытий, встреча с единомышленниками. Примером молодежного пленэра 

может быть Липецкий пленэр, который объединяет творческую молодежь 

многих регионов России.  
Особое место занимает учебный пленэр. На нем происходит освоение 

азов изобразительной практики, переживание успеха, утверждение мотива 

деятельности или отрицание данной деятельности.  
С пленэрной практикой знакомы все художники. Это работа на природе, 

где чередуются графические и живописные упражнения. Нам хочется 

поделиться особенностями прохождения графического пленэра. Такой пленэр 

существует вот уже несколько лет на художественно-графическом факультете 

Липецкого государственного педагогического университета. 
Данная практика проходит в сентябре, когда студент переходит на второй 

курс обучения. Длится она четырнадцать дней. В учебном плане ей отведено 

108 часов. За время ее прохождения студент изучает мягкие материалы, тушь, 

перо, многие приемы и техники графики, с которыми познакомиться на 

практических учебных занятиях в стенах мастерской нет возможности. На 

пленэре происходит знакомство с методикой выполнения длительной и 

краткосрочной работы, выбора формата, работа с силуэтом и т.д. 
Графическая художественная практика — это погружение в мир 

творчества, гармонии и красоты, когда ничто не отвлекает и ничто не мешает 

получению изобразительной грамоты. Целых сто восемь часов активной 

работы, приносящей радость и счастье!  
Следует сказать, что на художественно-графическом факультете на 

данный момент на смену специалитету пришел бакалавриат. Обучение 

сократилось с пяти лет до четырех. Уходят основные часы, им на смену с 
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большой скоростью врываются самостоятельные. Это беда, и что делать, как 

противостоять подобной «самостоятельности», каждый педагог решает один 

на один. Художник-педагог понимает под самостоятельностью, прежде всего, 
приобретенный учеником багаж знаний, умений, навыков изобразительной 

деятельности, который ученик вправе использовать так, как считает нужным 
— самостоятельно. Но как приобрести самостоятельность без педагога? 
Ченнино Ченнини много веков назад писал в своем «Трактате о живописи»: 

«Хотя многие говорят, что научились искусству без помощи учителя, но ты им 

не верь, в качестве примера даю тебе эту книжечку: если ты ее станешь читать 

денно и нощно, но не пойдешь для практики к какому-нибудь мастеру, ты 

никогда не достигнешь того, чтобы с честью стать лицом с мастером» [1.С.76]. 
Только учитель может показать, рассказать, поделиться своими знаниями, 

поможет студенту пережить успех, поверить в свои силы. «Поступайте под 

руководство учителя для учения как можно раньше и расставайтесь с ним как 

можно позже [1.С.28]. Это было написано в 1437 году! 
В феврале 2009 года на Липецкой земле состоялась выставка Михаила 

Георгиевича Абакумова. Он приехал на открытие выставки, которое должно 

было состояться в 16.00 часов. До открытия своей выставки он пришел на 

художественно-графический факультет и дал мастер-класс по пейзажу. В 

учебной аудитории собралось так много студентов и преподавателей, что 

счастливчиками были те, кто занял себе место на подоконниках. Михаил 

Георгиевич взял загрунтованный холст, палитру, поглядел за окно и стал 

писать. Работал он медленно, объясняя каждое свое действие. Потом вдруг 

улыбнулся и сказал, что после длительной болезни, когда он не мог 

пошевелить руками — это его первый этюд. И прибавил: «Я уже думал, что 

никогда не возьму кисть в руки. Спасибо вам, я счастлив». У многих стояли 

слезы. Великий мастер, жизнелюб, работы которого вызывали радость, 
утверждали гармонию, был так близко от нас и был таким незащищенным, 

уязвимым для боли! Он был открыт, отвечал на вопросы, но я почему-то 

запомнила его слова: «Любите работать и получайте от работы радость», «У 

Вас хорошие учителя, слушайте их». 
Студенты — активный народ. Они внимают нам, верят нам. На что мы 

обращаем их внимание на графическом пленэре? Какие вопросы пытаемся 

разрешить? Данная практика уникальна по своей сути. На ней студент решает 

такие ключевые вопросы организации изобразительной плоскости как: пятно, 

плоскость, пространство; линия и пятно, как декоративная вставка в 

изображение; значение тона для передачи плановости, выразительности, 

объема изображаемой формы.  
Основной целью данного пленэра является:  
o изучение графических материалов, приемов и техник графики на 

пленэре; 
o знакомство с методом ведения работы на пленэре; 
o знакомство с методом работы в формат и методом выбора формата 

под работу; 
o знакомство с методом работы над силуэтом; 
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o знакомство с методом работы над решением освещенности натуры; 
o знакомство с передачей плановости в пейзаже на изобразительной 

плоскости; 
o выполнение итоговой композиции.  
На данном пленэре происходит знакомство с выразительными 

возможностями следующих графических материалов: сепия, сангина, уголь; 

тушь, перо, кисть; гуашь (черная и белая); графитный карандаш. 
Происходит знакомство с графическими приемами данных материалов: 

работа линией, пятном, растирание, выбирание, набрызг. Данное знакомство 

происходит через технику выполнения наброска, зарисовка, натурного 

рисунка, ассоциативного рисунка.  
Для постановки руки, глаза, а также для развития изобразительной 

памяти наброски необходимо выполнять только тушью, пером и кистью. 

Невозможность исправления плюс быстрота исполнения настраивают на 

точность передачи натуры, на композиционную продуманность, на 

постановку определенных изобразительных и выразительных задач.  
На графическом пленэре происходит знакомство с методом работы в 

формат и методом выбора формата под работу. Метод работы в формат 

характерен для отработки отдельных элементов изображения. Чаще всего этот 

метод используется для набросков, зарисовок, для отработки отдельных 

элементов натурного рисования.  
Метод выбора формата характерен для ведения итоговой композиции, 

ассоциативного рисования, натурного рисования. В основу выбора формата 

берут пропорциональное отношение сторон прямоугольника, в котором одна 

сторона равна величине стороны квадрата, а вторая сторона больше первой в 

1.5, 2 и 3 раза. Работа над форматом относится больше к выразительным 

задачам изобразительной деятельности. Поиск формата для композиции 

всегда выстраивается с учетом замысла, эмоционального настроя, раскрытия 

темы. 
На пленэре происходит знакомство с методом работы над силуэтом. 

Силуэт – композиционная основа всего изображения на плоскости. От 

организации силуэта зависит визуальное восприятие не только изображения, 

но и прочтение идеи и замысла произведения. От того, как произойдет 

знакомство с силуэтом на пленэре, во многом зависит понимание его в таких 

дисциплинах, как «Живопись», «Рисунок», «Композиция». Главное 

требование к силуэту: он должен быть выразительным и содержать в себе 

детали. Деталь в силуэте играет важную роль выражения темы и декора. 

Силуэт организует композицию изобразительного пространства, а также его 

эмоциональность. Он выстраивает основную мысль произведения, помогая 

вычленять главное и вторичное в работе. С силуэта начинается узнавание 

объекта. Так как силуэт несет в себе декоративные элементы, то, можно 

сказать, что силуэт согласует большое пятно и мелкую деталь, благодаря 

которой изображение становится живым и подвижным. 
Силуэт — это не только организация главной идеи художественного 

произведения, но через силуэт необходимо научиться передавать плановость 



4 
 

в работе. На пленэре плановость бывает достаточно глубокой. Существует два 

способа передачи глубины. Первый: от светлого переднего плана к плотному, 

более темному дальнему плану. Примером может быть изображение грозы, 

бури и т.д. В данном случае одним из самых темных пятен будет небо. Второй: 

от темного первого плана к светлому, более легкому дальнему. Примером 

может быть состояние солнечного дня. В данном изображении одним из самых 

светлых пятен будет небо. 
Необходимо решить плановость в изобразительной плоскости через 

силуэт. Первый вариант: выполнить изображение в 3 силуэта, ведя 

изображение от черного к светлому силуэту (черный силуэт, серый, белый) и 

в пять силуэтов по планам (черный силуэт, два серых тона и белый). Второй 

вариант, выстраивать планы от белого к черному: в 3 силуэта (белый, серый, 

черный) и в пять силуэтов (белый, три серых, черный). 
Следующим шагом в графическом листе является передача света. В 

графике свет играет важную роль. Свет в графике — это костяк драматургии 

композиции. Драматизм, тяжесть, легкость, счастье — все зависит от 

количества света в листе. Свет может задаваться, но это при наличии опыта. 

Свет можно научиться передавать при помощи тона, который может 

варьироваться от 3 до 5. Больше разрабатывать тон не следует, так как это 

требует времени, да и для понимания развития тона в 5 тонов более чем 

достаточно. Как на этапе эскиза показать свет? Следует напомнить, что поиск 

света — вторичное действие после планового решения силуэтов на 

изобразительной плоскости. Свет решается на эскизе с готовым плановым 

силуэтом. Заданный тональный силуэт разбивается на дополнительные тона. 

Но следует помнить, что дополнительные тона варьируются в заданном тоне, 

не переходя в тона других планов. Вопрос: сколько тональных эскизов 

необходимо делать для одной работы? Ответ: один. Как ни странно, наиболее 

простой эскиз – это эскиз в три тона. Он более выразительный, более 

эмоциональный, более желанный для студента. Почему? Эскиз в три силуэта 

разбиваем на три тона. Получаем девять тональностей. Этого бывает 

достаточно, чтобы понять, какой насыщенности будет лист. Эскиз в пять тонов 

стоит рядом с живописью. Эскиз в три силуэта, разбитый на пять тонов, в итоге 

приводит к пятнадцатикратному разрешению. При усвоении силуэта как 

графического приема, «пятитонка» воспринимается как переход к живописи, 

если не самой живописью. 
Понимание силуэта и разработка света по планам – основа любого 

произведения изобразительного искусства. 
Итогом графического пленэра является итоговая композиция, которая 

может выполняться как натурный рисунок и как ассоциативный рисунок. 
Ассоциативный рисунок – рисунок по памяти, представлению, 

воображению. Суть значения происходит от латинского слова associare - 
соединяю, associo - объединяю, association - соединение. Получается, что 

ассоциация - это связь между видимыми и рисованными когда-то объектами, 

которые в силу рисовальной деятельности были закреплены в памяти.  
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Ассоциативный рисунок возможен при постоянной тренировке глаз и 

памяти. Ассоциативный рисунок, это такой тип изображения, который 

происходит без натуры на основе соединения и объединения в памяти уже 

приобретенных ранее знаний, умений, навыков по представлению данного 

объекта изображения. Ассоциативный рисунок имеет в своей основе 

определенный художественный образ, который состоит из нескольких 

составляющих его представлений. При воспоминании одной составляющей 
образа возникает связь между другими, одно представление вызывает в 

памяти другое.  
Данная характеристика ассоциативного рисунка говорит о том, что он 

отличается от натурного рисунка обобщенностью, выверенностью, крепкой 

композиционной структурой. Он несет в себе знания композиции, 

самостоятельность, мысль и сюжет. Следовательно, чем больше будет 

работать начинающий художник, тем больше у него будет выработано 

навыков работы по изображению, более активно развита рука и поставлен 

глаз. При активной изобразительной практике многое уходит в автоматизм 

исполнения. Именно этот автоматизм применения знаний, умений, навыков 

показывает качество изобразительных знаний, умений, навыков, на основе 

которых и создается ассоциативный рисунок. Ассоциативное рисование, 

выстроенное на основе рисования по памяти, по воображению напрямую 

зависит от натурного рисования. Именно поэтому ассоциативное рисование 

характеризуется отсутствием деталей или малым их количеством, но большей 

идейностью, раскрытием темы, нацеленностью на общий характер рисунка. 
Почему мы так много говорим об ассоциативном рисовании? Да потому, 

что студент в стенах педагогического вуза не так часто с ним встречается. Да 

и все тематические композиции выстраиваются именно на ассоциативном 

рисовании. 
При натурном рисовании выполнение итоговой композиции 

выстраивается следующим образом. Вначале выполняются наброски. Затем 

решается эскиз, в котором всё изображение выстраивается на основе 

силуэтной плановости. После этого можно приступать к чистовому натурному 

рисованию. 
При ассоциативном рисовании порядок работы может быть следующим. 

Вначале выполняются наброски, они необходимы для поиска наиболее 

интересного момента изображения. Затем выполняются зарисовки, на которых 

более точно отрабатываются отдельные мотивы будущей композиции. После 

этого выбирается формат композиции, решаются планы в композиции 

(силуэтная плановость), затем задается освещенность композиции на основе 
трехтонального решения силуэтной плановости. После этого можно 

приступать к чистовому исполнению ассоциативного рисунка. 
Для ассоциативного рисунка предварительная работа несколько объемнее 

и кропотливее. Да это и понятно. Студенты ХГФ, проучившись год, не 

приобретают достаточного навыка для работы по памяти. У них нет навыков 

по изображению природных объектов, не выработаны приемы работы в новых 

материалах. Итоговая композиция вырабатывается по выбору студента.  
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В начале пленэра студентам на выбор предлагается список тем, которые 

они просматривают и настраиваются на работу. Первые два-три дня студенты 

определяются с мотивами, делают наброски, зарисовки «про запас». В 

зависимости от того, где проходит практика — в селе или городе, студент 

«вживается в образ природы». Они встречают рассвет, а для этого необходимо 

встать в 4-5 часов, потому как солнце встает в 5.30. А потом работать и мечтать 

о прохладной воде, которую хочется пить, и в которую хочется лечь и плыть 

далеко-далеко. И чтобы над тобой плыли облака, а рядом качались кувшинки, 
и голубые стрекозы норовили сесть тебе на нос, как на бревно. А ты бежишь 

уже на новое место и опять рисуешь и ждешь заката и звезд. Почему? Потому 

что со звездами ты принимаешь душ и ныряешь в кровать, которая принимает 

тебя как река, и ты засыпаешь, а над тобой качаются звезды, а в душе волнение: 
не успела, не сделала, завтра… Завтра все начинается сначала.  

Четырнадцать дней, проведенных в активной и напряженной работе, не 

остаются незамеченными. Преодолевая себя, свою лень и профессиональную 

незрелость, студент приобретает опыт работы на пленэре, переживает успех и 

становление самостоятельности. 
Над выбранной темой студент работает в течение графической практики. 

Итоговый просмотр происходит сразу после окончания практики. После 

просмотра – выставка, а это большой стимул для студента. Попасть на 

выставку очень почетно. С участием в выставке приходит уважение и 

авторитет. 
 Но часто практика не заканчивается просмотром. Правильно 

проведенная практика – это стимул самостоятельной пленэрной практики, 

которая продолжается студентом после окончания официального пленэра.  
Осознано проведенная практика – это грамотное ведение эскиза на 

рисунке и на живописи, это свободное владение графическими материалами, 

это желание завершить учебное задание до состояния раскрытия темы, 

создания образа. Но главное – это желание работать и мечтать о новых 

творениях. Впереди – новые выставки! 
 

Литература: 
1. Ченнино Ченнини Трактат о живописи. – М., 1933. – 132 с. 
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Ирина Юрьевна Кулешова  
методист филиала «Картинная галерея им. Н.А. Сысоева» п. Лев Толстой. 

ОБУК «Липецкий областной художественный музей» (Липецкая обл.) 
 

ДУШИ ПРЕКРАСНЫЕ ПОРЫВЫ 
 

7 мая 2016 года исполняется двадцать девять лет Картинной галерее 

имени Н.А. Сысоева в поселке Лев Толстой Липецкой области, которая с 

2007 года является филиалом Липецкого областного художественного музея. 
За время работы сформировалось немало дружеских творческих отношений, 

как с различными музеями, коллективами, так и с отдельными художниками, 

каждый из которых вписал свою страницу в историю галереи. 
С членом СХ России, доцентом кафедры изобразительного искусства 

Липецкого Государственного Педагогического Университета Татьяной 

Ивановной Бербаш сложилась настоящая крепкая дружба, подтверждением 

чему являются проводимые ежегодно в залах галереи выставки произведений 

живописи и графики, возглавляемого Татьяной Ивановной творческого 

коллектива студентов. 
Татьяна Ивановна Бербаш родилась в 1954 году в Липецке. Окончила 

художественно-графический факультет педагогического института города 
Ростов-на-Дону. С 1980 года начала преподавательскую деятельность в 

Липецком педагогическом институте, одновременно давая уроки в 

некоторых школах города, а также в клубе «Незабудка» Дворца культуры 
«Сокол».  Как рассказывает Татьяна Ивановна: «Работа с детьми нравилась, 

всегда приносила удовольствие. Дети участвовали во всевозможных 

конкурсах разного уровня, имели дипломы, грамоты». 
Татьяна Ивановна и сама участвовала в педагогических конкурсах: в 

2004 году стала учителем года в номинации «Изобразительное искусство», в 

2007 педагогом дополнительного образования в номинации «Графика».  
Предметы, которые Татьяна Ивановна преподавала в разные годы 

педагогической деятельности — это академический, станковый рисунок, 

композиция, графическая композиция, методика обучения изобразительному 

искусству. 
Работая в университете, Татьяна Ивановна всегда стремилась и 

стремится сделать жизнь студентов насыщенной и интересной. Двери 

мастерской № 301 открыты с утра и до позднего вечера. Ребята трудятся, 

добиваются поставленных целей, готовятся к выставкам. Такие творческие 

объединения, как «Начало», «Яблоко», «Шаг», «Истоки» возникли именно в 

301 мастерской. 
Вместе с Татьяной Ивановной ребята много путешествуют: Москва, 

Санкт-Петербург, Суздаль, Владимир, Гусь Хрустальный, Боголюбово, 

Тарханы, Пенза, Калуга, Мичуринск, п. Лев Толстой, Данков, Елец, Задонск, 

Лебедянь. В этих поездках ребята набирают материал для работы над 

живописными и графическими произведениями, знакомятся с художниками. 
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Они встречались с П.П. Осовским, С.А. Гавриляченко, В.И. Бегмой, Д.Д. 
Жилинским и многими другими.   

Также и клуб самодеятельных художников «Горизонт» Липецка стал 

постоянным посетителем выставочного зала художественно-графического 

факультета. 
   Со своими студентами Татьяна Ивановна живёт одной жизнью: 

советует, подсказывает, направляет в учебном процессе, заботится о всех и о 

каждом. С искренним теплом и любовью говорит она о своих питомцах: 
«Они такие разные, наши замечательные ребята, великие труженики, 

милые, добрые, целеустремлённые, влюблённые в жизнь романтики. Но они 

такие одинаковые по восприятию добра и неприятию зла. Их объединяет 

преданность выбранному делу, молодой задор, с каким они берутся за 

решение самых нереальных и трудных задач».  
Анна Кушнарёва, Михаил Кононыхин, Ирина Белова, Пётр Космаков, 

Надежда Бутакова, Егор Пятницын, Ованес Миносян и другие, завершив 

обучение на факультете, стали профессиональными художниками. В 2015 

году Валерия Моделина, Пётр Космаков и Михаил Кононыхин были приняты 

в Союз художников России. 
По окончании университета, многие ребята продолжают образование, 

поступая в художественные ВУЗы страны: Российскую Академию живописи, 

ваяния, зодчества имени И.С. Глазунова, Санкт-Петербургский 
государственный академический институт имени И.Е. Репина, Московский 

государственный академический художественный институт имени В.И. 
Сурикова. Как отмечает Татьяна Ивановна, в этом заслуга всех педагогов 

художественно-графического факультета. 
В залах картинной галереи имени Н.А. Сысоева выставки произведений 

живописи, графики, декоративно-прикладного искусства творческого 

студенческого коллектива проходят ежегоднго, начиная с 2008 года. Каждая 

встреча с начинающими художниками и их творчеством – большое событие в 

жизни галереи. Представляемые работы, выполненные в жанрах портрета, 

натюрморта, архитектурного и лирического пейзажа наполнены тёплой 

искренней любовью молодых художников к своему Отечеству, выражают 

неподдельный интерес авторов к его истории и современности. 
Во время проведения выставок, наряду со студенческими работами, 

приходящий в галерею зритель, имеет также возможность познакомиться и с 

произведениями Татьяны Ивановны Бербаш.  Её графические листы на темы 
Отечественной войны 1812 года, «Лермонтов. Кавказ», выполненные 

такими художественными материалами, как сепия, соус, прессованный уголь, 

повествуют о важнейших и значимых событиях, героях тех далёких лет. 
Также в творчестве Татьяны Ивановны представлены иллюстрации к 

поэмам М.Ю. Лермонтова «Тамбовская казначейша» и «Мцыри».  Яркие 

живые образы, исполненные Татьяной Ивановной в технике гуаши, в полной 

мере отражают, как характер лермонтовских героев, так и общий колорит 

эпохи, которую затрагивает великий русский поэт. 
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Особая страница в творческой деятельности Татьяны Ивановны — это 

архитектурный пейзаж. Такие работы, как «Суздаль. Торговые ряды», 

«Суздальский Кремль» несут в себе, как техническую сложность исполнения, 

так и духовно-историческую ценность. 
Татьяна Ивановна является активным участником различных 

художественных выставок, проходящих в Москве, Белгороде, Воронеже, 

Рязани, Санкт-Петербурге, Липецке.  
Каждая её работа имеет индивидуальный, неповторимый характер. В то 

же время буквально все произведения имеют одну общую тематику, 

заключающуюся в выражении любви к своему родному краю, ко всему тому, 

что близко и дорого. 
 
 

   
    

 
 
 



Космаков Пётр. ВЕЧЕРНЕЕ ПОЛЕ. ПЕРЕХВАЛЬ. (Холст, масло)

Бербаш Т.И. Лермонтов. Кавказ, 2012г. (Бумага, сепия, уголь) 



Кушнарева Анна. РЫБАК. (Холст, масло)

Космаков Пётр. ПОСЛЕ ШКОЛЫ. ЗАДОНСК, 2014г. (Холст, масло)  
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Евгений Львович Ломако  
кандидат исторических наук, 

МБУ «Историко-культурный музей-заповедник «Коломенский кремль» 
Людмила Николаевна Солнцева  

заведующая кабинетом истории  
Великой Отечественной войны Музея боевой славы (г. Коломна) 

 
 

МУЗЕЙ И ШКОЛА – ОПЫТ ВЗАИМОДЕЙСТВИЯ 
 В СОВРЕМЕННОМ МИРЕ 

 
«…духовное единство народа и объединяющие нас моральные ценности –   

это такой же важный фактор развития, как политическая  
и экономическая стабильность. Общество лишь тогда способно ставить  

и решать масштабные национальные задачи,  
когда у него есть общая система нравственных ориентиров» 

 Альберт Лиханов 
В настоящее время Россия переживает один из непростых исторических 

периодов. Самая большая опасность, которая может подстерегать наше 

общество сегодня, кроется в разрушении личности, в окончательном 

доминировании материальных ценностей над духовными, в искажении у 

молодых людей представлений о доброте, милосердии, великодушии, 

справедливости, гражданственности и патриотизме. Тревогу вызывает и рост 

агрессивности и жестокости в обществе. Зачастую молодёжь отличает 

эмоциональная, волевая и духовная незрелость, её ориентированность на 

атрибуты массовой, в основном западной, культуры за счёт снижения 

истинных духовных, культурных, национальных ценностей, характерных для 

российского менталитета.  
Недаром в последнее время вопросы гражданско-патриотического 

воспитания являются одними из ведущих в сферах, затрагивающих 

формирование взглядов подрастающего поколения. В первую очередь это 

касается образования и культуры, где молодёжь соприкасается с прошлым 

своей страны, учится на примерах предков и осознаёт себя единым целым с 

Отечеством. В начале октября 2015 года состоялась встреча В.В. Путина с 

лауреатами всероссийского конкурса «Учитель года России». Президент 

России, отвечая на вопрос о нравственном ориентире общенационального 

характера для современного подростка, отметил: «… кроме патриотизма 

в самом хорошем, здоровом смысле этого слова и понимания, ничего другого 

придумать нельзя. Любовь к Родине нужно развивать»1. Современный 

национальный воспитательный идеал — это высоконравственный, 

творческий, компетентный гражданин России, принимающий судьбу 

Отечества как свою личную, осознающий ответственность за настоящее и 

будущее своей страны, укоренённый в духовных и культурных традициях 

многонационального народа Российской Федерации. Российское общество 

всё больше приходит к пониманию того, что научить подрастающее 

                                                 
1 http://www.kremlin.ru/events/president/news/50466. 
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поколение уважать людей, их традиции, историю, любить родной край, свой 

народ, свой город, в котором он живёт, означает укрепить основы 

государственности. Исключительно важно, каким будет человек будущего, в 

какой мере он освоит две важные социальные роли – гражданина и патриота. 
Воспитание патриотизма ведёт к формированию многих позитивных 

качеств, в основе которых лежат духовно-нравственный и социокультурный 

компоненты. Подлинная гражданственность, социальная активность и 

духовность выкристаллизовываются в длительном процессе воспитания 

личности в духе патриотизма, через осознание своей неразрывности с 

Родиной, знакомство с которой начинается от семейного порога. Коломна со 

своей многовековой историей, с поколениями коренных жителей, 

представляет практически идеальную площадку для создания необходимой 

патриотической среды и образования подрастающего поколения.  
В тоже время необходимо осознание того, что образование само по себе 

не гарантирует высокого уровня духовно-нравственной воспитанности, ибо 

воспитанность — это качество личности, определяющее в повседневном 

поведении человека его отношение к другим людям на основе уважения и 

доброжелательности к каждому человеку. Одним из показателей 

эффективности системы воспитания должно быть нравственное развитие 

ребенка, существенные изменения в его духовно-нравственном мире. Эти 

факторы проявляются в устойчивости нравственного поведения детей в 

обычных и осложнённых ситуациях, в относительной независимости 

поведения от внешнего контроля со стороны взрослых, в умении предвидеть 

нравственные последствия своих поступков, в появлении внутреннего 

контроля – совести, осознания моральной стороны поступков и самого себя 

как носителя нравственности. 
И в этом отношении музей способен обеспечить заявленные 

поведенческие мотивы ребёнка, поскольку включает его в культурно-
историческое пространство и выводит за границы социума в мир культуры. В 

этом случае музей начинает выполнять одну из главных своих функций —

образовательно-воспитательную. Выступая как место хранения реликвий, 
музей в настоящее время приобретает особое значение, поскольку, отбирая 

факты и события, через предмет рассказывая о судьбах людей, он способен 

вовлечь детей в полноценную исследовательскую деятельность, 

эмоционально соприкасаясь с прошедшими событиями. Данный аспект 

возможен при создании многоступенчатой системы, когда дети от детского 

сада до школы постоянно посещая музей, открывают для себя всё новые и 

новые страницы истории. И здесь на помощь приходит глубокая интеграция 

структур культуры и образования. На примере Музея боевой славы это 

особенно хорошо прослеживается.  
С первого дня в Музее действует учебный класс Управления 

образования администрации города Коломна. Задачами, которые решает 

кабинет, являются: 
o способствовать формированию патриотических и гражданских 

качеств учащихся, их национальной гордости; 
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o воспитывать чувство ответственности за будущее Родины и мирового 
сообщества; 

o углубить и систематизировать знания учащихся об основных 

событиях Второй мировой и Великой Отечественной войн, их влияние 

на жизнедеятельность народов СССР в тылу и на оккупированной 

территории; 
o раскрыть взаимовлияние и воздействие событий на фронтах Великой 

Отечественной и Второй мировой войн на судьбу народов Европы, 

СССР, трагедию и испытания, которые выпали на долю советского 

народа; 
o способствовать развитию исторического мышления и 

интеллектуальных способностей учащихся, формированию историко-
познавательной, ценностно-мировоззренческой, социально-
коммуникативной, информационной компетентности. 
В кабинете сосредоточены материалы, которые раскрывают важнейшие 

этапы Великой Отечественной войны, героические подвиги воинов Красной 

Армии, они помогают расширять знания школьников об историческом 

прошлом и настоящем нашей Родины, воспитывать патриотизм и чувство 

уважения к ее истории. Для эффективной работы кабинет оборудован 

компьютерной техникой, теле- и видеоаппаратурой, библиотеки школ города 

собрали для кабинета 700 книг (учебники, справочники, энциклопедии, 

художественная и публицистическая литература по истории Великой 

Отечественной войны). 
Инициативная группа учащихся, занимающаяся в кабинете, работает с 

литературой, справочниками, документами, знакомится с архивными 

материалами, обращается за помощью в сборе материалов к родственникам, 

ветеранам войны, учится наблюдать, анализировать, обмениваться опытом, 

предавать свои знания другим, приобретать навыки исследовательской 

деятельности, защищать свои проекты в рамках деятельности научного 

общества. Ребята, совместно с заведующей кабинетом, готовят материалы к 

занятиям, подбирают темы бесед, видео, аудио и текстовые материалы, 

проводят занятия, встречи, классные часы, семинары. Главная задача 

Управления образования города состоит в том, чтобы максимально 

использовать кабинет в учебно-воспитательном процессе. Опыт многих школ 

города подтверждает целесообразность проведения отдельных занятий в 

различных классах при изучении определенных тем учебной программы по 

истории Великой Отечественной войны. 
Занятия  в кабинете ведутся по  сценариям на следующие темы: 

«Защитники Москвы», «Партизанская война», «Дети-герои», «Война в 

памяти народа», «Вооружение Красной армии в годы Великой 

Отечественной войны», «Женщины и война», «Военно-морской флот в годы 

Великой Отечественной войны», «Мемориалы Подмосковья», «Защитники 

Брестской крепости», «Блокада Ленинграда», «Сталинградская битва», 

«Курская битва», «Битва за Днепр», «Взятие Берлина», «День Победы», 

«Города-герои», «Коломенцы-герои», «Дети и война», «Искусство в годы 
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Великой Отечественной войны», «Литература в годы Великой 

Отечественной войны», «Актёры – участники Великой Отечественной 

войны», «Поэзия в годы Великой Отечественной войны», «Милиционеры-
коломенцы ветераны Великой Отечественной войны», «Рисуют мальчики 

войну», «Полководцы Великой Отечественной войны». Также для 

проведения классных часов были подобраны материалы по темам: «Война 

1812 года», «День народного единства», «День защитника Отечества», «Они 

защищали Родину», «Великие русские полководцы», «Ледовое побоище», 

«Куликовская битва», «Пионерия». 
Плодотворное сотрудничество со школами города вылилось в 

незабываемое завершение проекта «Моя семья в годы Великой 

Отечественной войны» совместно с гимназией № 2. Ширится сотрудничество 

и со школьными музеями. Прошло несколько подведений итогов смотра-
конкурса школьных музеев Коломны и совещание руководителей школьных 

музеев Коломны с целью организации выставки «Раритеты школьных 

музеев» на базе Музея боевой славы. Периодически в стенах музея проходят 

городское методическое объединение учителей истории, совещание 

заместителей директоров школ города по воспитательной работе, 

тематические совещания администрации Музея боевой славы и 

представителей Управления образования (например, о подготовке к 

празднованию 70-летия битвы под Москвой).  
Выйти за рамки школьной программы помогает предмет «Духовное 

краеведение Подмосковья», положительным моментом которого является 

возможность неоднократно рассказывать детям разных возрастов о 

различных этапах истории России. Насыщенность экспозиционного зала 

музея подвигла к идее соединения усилий трёх организаций — Музея боевой 

славы, Управления образования и Коломенского благочиния — в плане 

проведения занятий по духовному краеведению по темам: «Куликовская 

битва», «Отечественная война 1812 года», «Смутное время» и ряд других. 

Проведённое занятие по «Куликовской битве» показало, что посетившие его 

учащиеся гимназии № 2 проявили большую заинтересованность в подобного 

рода мероприятиях. Один из отзывов говорит о следующем: «Очень 

интересно были освещены действия, предшествующие этому великому 

событию. Цитировались великие авторы, которые в своё время описали 

данные события. Представлены были экспонаты боевого снаряжения. 
Ребятам предложили поднять меч воина, вес которого всех впечатлил. 

Облачение и оружие весило более 50 кг, из чего дети сделали вывод, что 

воины должны быть очень сильными и выносливыми. Из всего рассказа 

можно сделать вывод, что люди были сильны не только физически, но и 

духовно. Огромную роль в этом сыграл Дмитрий Иванович Донской. Он 

воевал наряду со всеми и облачён был как все воины, этим и поддерживал их 

дух. После рассказа, нам показали мультфильм «Лебеди Непрядвы», который 

был снят к юбилею Куликовской битвы 31 год назад. Мультфильм очень 

ярко и красочно изобразил события того времени. Подытожил наш урок 
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священник, который рассказал об истории строительства Успенского собора 

и Бобреневского мужского монастыря». 
Для примера возьмём наиболее эмоционально насыщенную тему, 

связанную с событиями Куликовской битвы. Именно тогда закладывался 

фундамент возрождающейся Руси, тех принципов, которыми столетиями 

руководствовались жители нашей страны. Эпоха, в которой прокладывали 

свой земной путь выдающиеся светские и духовные лица: митрополит 

Алексий, Сергий Радонежский, Дмитрий Донской, Евдокия Суздальская и 

многие другие. Всё вместе дало ясное видение того, как должно быть 

построено занятие в музее.  
Вначале учащиеся знакомятся с частью экспозиции, которая 

рассказывает о Коломне 1380-х гг. Дети получают представление о виде и 

размерах города того времени, вооружении великокняжеских воинов. Перед 

их глазами встаёт образ Успенского собора, заложенного в память о победе 

на реке Воже; они идут вместе с войском Дмитрия Ивановича по, казалось 

бы, знакомым улицам и узнают их наименования в древности. Буквально 

прикоснуться к прошлому помогают находки коломенских археологов: 

бытовые вещи и оружие, среди которого неизменный интерес вызывает 

«чеснок», предназначенный для борьбы с конницей и пешими воинами. 

Встаёт перед слушателями панорама широкого Девичьего поля, поход 

русских дружин и грандиозная Куликовская сеча. Через сопереживание 

Александру Пересвету, погибшим коломенским ратникам, глубоко 

символичное участие в битве князя Дмитрия в одежде простого воина, 

школьники приобщаются к глубинным истокам истинного понятия 

«Родина». 
После проведения экскурсии дети спускаются в конференц-зал, где их 

ждут просмотр мультипликационного фильма «Лебеди Непрядвы», 

выпущенного к 600-летию Куликовской битвы, и беседа со священником. 

Мультфильм предоставляет возможность ещё раз окунуться в атмосферу 

событий более чем шестисотлетней давности, пройти вместе с русскими 

воинами нелёгкий путь к победе и сверкающим мечом обрушиться на 

недругов. Беседа со священником позволяет глубже задуматься о духовной 

составляющей жизни нашего государства, испытать гордость за своих 

соотечественников, готовых пожертвовать собой ради ближнего, а не 

стремиться к сиюминутной выгоде. Завершает встречу ответы на вопросы 

кроссворда «Куликовская битва», что ещё раз закрепляет увиденное и 

услышанное. 
Таким образом, объединяя усилия различных организаций, мы 

способствуем формированию у современных школьников глубокого знания 

своей истории, основанного на героических примерах земляков. 

Сотрудничество и соработничество школы и музея позволяет придать особое 

звучание патриотическому воспитанию, дать почувствовать свою 

сопричастность к судьбе Родины каждому посетителю. 
 

При подготовке статьи использованы интернет-ресурсы:  
http://www.moi-detsad.ru/konsultac498.html, http://www.rae.ru/monographs/215-6713 
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Анна Викторовна Егорова 
заведующая филиалом  

ГБУК «Астраханская картинная галерея имени П.М. Догадина» 
  Дом-музей Б.М. Кустодиева (г. Астрахань)                  
 

ПЕДАГОГИКО-КУЛЬТУРНЫЙ ПРОЕКТ 
«МЕТОДИЧЕСКИЕ И ПРАКТИЧЕСКИЕ МАТЕРИАЛЫ 

ИНФОРМАЦИОННОЙ БАЗЫ ГАЛЕРЕИ ПРИ ПОДГОТОВКЕ К 

ГОСУДАРСТВЕННОЙ ИТОГОВОЙ АТТЕСТАЦИИ» 
 
Воспитание культурной личности «обладающей устойчивой системой 

ценностных ориентаций» представляется чрезвычайно важным. А наследие 

является фундаментом культуры, важнейшим условием развития общества. 
Для современной образовательной политики в России особенно 

актуальны идеи формирования единого образовательного пространства, 

основанного на региональном компоненте с опорой на потенциал музеев и 

музейной педагогики. И здесь очень важен принцип интеграции 

образовательного и музейного контекста. 
Музей и школа в целях своей деятельности традиционно имеют много 

общего: они стремятся воспитывать чувство патриотизма, сознательное 

отношение к мировой и отечественной науке и культуре, развивать 

мышление, творческие способности и определенные практические навыки. 

Вопрос музейной педагогики чрезвычайно актуален в данное время, 

поскольку практическое применение новейших методов и форм работы в 
формате "музей-школа" дает ощутимые результаты в процессе формирования 

знаний и умений школьников. "Важным аспектом применения музейной 

педагогики на практике является эффективный подбор методов и приемов 

проведения... нестандартных занятий (уроков). Материал таких занятий 

показывает единство процессов, происходящих в окружающем нас мире. Они 

специфические по своей направленности именно для музеев, так как не 

только регулируют у детей процессы эстетического восприятия мира, 

ассоциативного мышления, но и развивают их личностную сферу..."1  
Уникальная возможность музея сочетать в себе образовательные, 

досуговые и научно-исследовательские функции определяет содержание и 

перспективные формы работы с образовательными учреждениями. На 

современном этапе выстраивания отношений со школой музею необходимо 

учитывать изменения, которые происходят в системе образования.  
Идет процесс модернизации, связанный с переходом от получения 

энциклопедических знаний к обучению решать проблемы и переходом на 

компетентностно-ориентированное образование, а метапредметное 

пространство музея — большое поле деятельности, так как есть возможность 

устанавливать новые связи между предметами, идеями, эпохами. Музейная 

педагогика имеет междисциплинарный характер, она тесно связана с такими 

                                                           
1 http://www.studfiles.ru/preview/2975796/page:3/ 
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дисциплинами, как музееведение, искусствоведение, история, психология, 
краеведение и предлагает качественно новый уровень освоения культуры и 

искусства на основе музейного собрания.2 
В 2015 году сотрудниками АГКГ им. П.М. Догадина разработан 

педагогико-культурный проект «Методические и практические материалы 

информационной базы галереи при подготовке к государственной итоговой 

аттестации», который предполагал сотрудничество с ГАОУ АО ДПО 

«Институт развития образования». На первом этапе проект предусматривал 

проведение семинаров-практикумов, круглых столов для учителей школ, 

гимназий, лицеев города и выездные семинары для области. Тема была 

актуальной, а культурно-образовательная программа в этом направление 

вызвала большой интерес у учителей словесников, так как Государственный 

образовательный стандарт по русскому языку ориентирован не только на 

обучение орфографии и пунктуации, но и на формирование языковой и 

духовной культуры школьников. Были выявлены следующие проблемы: 

трудности, связанные с жизненной аргументацией при написании 

экзаменационного сочинения обусловлены тем, что ученик не всегда может 

привлечь данные культурно-исторического и личностного опыта.  
Творческая группа научных сотрудников разработала "копилку 

жизненных аргументов" на информационной базе филиала Астраханской 

картинной галереи "Дома-музея Б.М. Кустодиева и предложила использовать 

на интегрированных уроках. 
 В структуре занятия в музее мы выделили три этапа: 
-предварительная работа с теоретическим материалом, обсуждение 

типичных ошибок жизненной аргументации по четвертому критерию 

экзаменационного сочинения, формулировка блока проблем (учитель 

русского языка); 
-проведение по определённому регламенту экскурсии-диалога по 

экспозиции, которая затрагивает выявленные проблемы (научный 

сотрудник); 
-содержательное оценивание увиденного и услышанного в процессе 

экскурсии. Продолжение работы над созданием «копилки жизненных 

аргументов» (учитель русского языка, научный сотрудник). 
 
Копилка аргументов 
 

Проблема Жизненный материал 
Человек и родина. 
Связь человека со своим 

народом 
«Человеку нельзя жить без 

родины, как нельзя жить без 

сердца» (К. Паустовский) 

Русский художник Б.М. Кустодиев — один 

из самых известных деятелей астраханской 

культуры, яркая, сильная личность. Где ни 

был Кустодиев, в солнечной Севилье или 

Версальском парке, он постоянно стремился 

на родину. Художник неоднократно 

                                                           
2 Кетова Л.М. Человек в мире культуры// Культура. Культурология-2012.-№4 

http://cyberleninka.ru/journal/n/chelovek-v-mire-kultury
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 «Всякая благородная личность 

глубоко сознает своё кровное 

родство, свои кровные связи с 

Отечеством» (В. Белинский) 

приезжал в родной город. Результатом 

поездок были рисунки, этюды, живописные 

полотна. Еще в начале творческих поисков 

он решает раз и навсегда «картина, какой бы 

она сюжет не имела, будет сильна 

любовью…». 
Проблема взаимоотношения 

человека и природы 
Художник Кустодиев разработал 

оригинальную систему портретов, где 

изображение человека сопоставляется с 

характерной средой жизни. В живописных 

работах мастера пейзаж и человек 

неразрывно связаны между собой.  Жена 

Юлия у белоснежных берез, поэт Волошин 

на фоне любимого Коктебеля: облака, 

горные вершины, песчаная равнина; 

искусствовед А.И. Анисимов и бегущая 

вдаль река, певец Шаляпин и русская зима.  

Человек и природа едины. 
Проблема народности 
Проблема целительной силы 

искусства  
Проблема приобщения к 

художественной культуре народа 

Художник Кустодиев глубоко любил 
народное искусство: изучал народные 

сказки, поверья, гадания. К народному 

творчеству относился с чувством 

национальной гордости. Он считал, что в 

представлении народа искусство всегда 

связанно с ощущением радости. 

Приобщение Кустодиева к художественной 

культуре народа было целительным 

средством для него. Он черпал в ней 

радость, силу и надежду («Летний 

праздник»). 
Проблема обретения радостного 

мировосприятия (почему нужно 

учиться культуре радости) 

Известная «Масленица» — пленительная и 

яркая, почти сказочная картина веселого 

зимнего праздника. Бодростью, энергией, 

огромной жизненной силой веет от полотна. 

Трудно поверить, что автор — 
тяжелобольной человек. Превозмогая боль, 
создавал Б.М. Кустодиев произведения, 

которые учили любить жизнь, радоваться 

ей, как празднику, восхищаться вечной 

красотой («Масленица» автолитография). 
 
Мы продемонстрировали образцы жизненной аргументации.  

Эффективность работы в музее повышается, если эта работа организована 

как определённая система. Тогда все задачи музейного урока: реализация 

принципа наглядности обучения, укрепление связи полученных знаний с 

жизнью, повышение научности обучения, расширение кругозора, развитие 
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личности учащихся — найдут своё отражение в создании копилки 

жизненных аргументов. 
В заключение хочется отметить, что социально-партнерские отношения 

между образовательными учреждениями и музеем очень важны, так как 

накопленный научно-методический потенциал необходимо встраивать в 

учебный процесс, программу3.  
 
Список используемой литературы: 
1.http://www.studfiles.ru/preview/2975796/page:3/ 
2. Кетова Л.М. Человек в мире культуры// Культура. Культурология-2012.-№4 
3. Черкесова Е. В. О сущности взаимодействия школы и музея в социально-партнёрских 

отношениях//МИР НАУКИ, КУЛЬТУРЫ, ОБРАЗОВАНИЯ-2013. -№4 (41) 
4.Музей. Образование. Культура. Процессы интеграции. ИПРИКТ Каф. Музейного дела. 

М., 1999г. 
5.Музейная педагогика: Из опыта методической работы\Под редакцией Морозовой А.Н., 

Мельноковой О.В. – М., 2006г. 
 
 

 

 

 

                                                           
3 Черкесова Е. В. О сущности взаимодействия школы и музея в социально-партнёрских отношениях//МИР 

НАУКИ, КУЛЬТУРЫ, ОБРАЗОВАНИЯ-2013. -№4 (41) 

 

http://cyberleninka.ru/journal/n/chelovek-v-mire-kultury
http://cyberleninka.ru/journal/n/mir-nauki-kultury-obrazovaniya
http://cyberleninka.ru/journal/n/mir-nauki-kultury-obrazovaniya
http://cyberleninka.ru/journal/n/mir-nauki-kultury-obrazovaniya
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ЗАНЯТИЯ ДЛЯ ДЕТЕЙ В ЭКСПОЗИЦИИ  

«ВЛАДИМИРСКАЯ ГРАФИКА»  
С ИСПОЛЬЗОВАНИЕМ МУЛЬТИМЕДИЙНОГО ОБОРУДОВАНИЯ 

 
В 2013 году Государственный Владимиро-Суздальский музей-

заповедник участвовал в уникальном проекте «Музеи России», в котором, 

кроме нас, состояли такие музеи, как Государственный Эрмитаж, 

Государственный музей изобразительных искусств имени А. С. Пушкина, 

Государственная Третьяковская Галерея, Кирилло-Белозёрский историко-
архитектурный и художественный музей-заповедник. Проект был 

организован совместно с Министерством культуры Российской Федерации и 

группой ЭПОС. 
В результате внедрения проекта в одном из залов картинной галереи 

была оборудована мультимедийная выставка, позволяющая, не покидая 

Владимира, совершить виртуальное путешествие по музеям России и 

познакомиться с их самыми интересными экспонатами. 
Выставка была оборудована сенсорными экранами для управления и 

широкоформатными мониторами для отображения информации. В качестве 

эксперимента нам был предоставлен один фильм — виртуальная панорама, 

позволяющая совершить путешествие по Богородице-Рождественскому 

собору Кирилло-Белозёрского монастыря и несколько видеороликов, 

рассказывающих о наиболее интересных произведениях из коллекций музеев 

— участников проекта.  Предполагалось, что группа ЭПОС подготовит и 

предоставит целую серию фильмов, и в дальнейшем мы сможем совершать 
виртуальные экскурсии и по другим музеям и экспозициям.  

У нашего музея не было и пока нет технических возможностей самим 

создавать подобные ролики и виртуальные панорамы. Да и сами 

организаторы проекта (группа ЭПОС) быстро прекратили своё 

существование. Интересный проект был свёрнут.  И тогда возник вопрос — 
что делать с уникальным оборудованием. 

На учёном совете музея была предложена интересная идея – убрать 

часть оборудования (его используют теперь в других музейных экспозициях) 

и на стенах в зале разместить работы владимирских художников-графиков из 

наших фондов.  
Дело в том, что коллекция нашего музея насчитывает большое 

количество произведений владимирских художников-графиков. Для того 

чтобы представить все их работы или хотя бы большую её часть, 

потребовался бы не один зал выставочных площадей Картинной галереи, что, 

конечно же, нереально. Тогда по решению ученого совета была предложена 

концепция совмещения зала владимирских графиков, где натуральные 
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работы демонстрируются по всем выставочным правилам, происходит их 

ротация. Но одновременно этот же зал представляет из себя мультимедийный 

кабинет с тремя большими мониторами, тремя сенсорными экранами для 

управления.  
Работы Владимирских художников-графиков были отсканированы и 

представляют собой виртуальную экспозицию. Пока это произведения трёх 

мастеров: Бориса Французова, Владимира Леонова и Петра Дика. Теперь это 
новая необычная экспозиция «Владимирская графика». 

Посетители музея имеют возможность в сравнительно небольшом зале 

увидеть не только подлинники, но и электронные версии произведений 

владимирских художников-графиков и самостоятельно познакомиться с 

ними. Таким образом, музей получил уникальную возможность 

экспонирования достаточно большого количества произведений, несмотря на 
ограниченность выставочных площадей. 

Мы решили использовать технические возможности новой экспозиции и 
на занятиях нашей музейной студии.  

Во Владимиро-Суздальском музее-заповеднике на базе Детского 

музейного центра уже больше 10 лет существует Студия художественного и 

эстетического воспитания «Подсолнышек». В студии проводятся занятия для 

дошкольников и школьников. На занятиях студии педагоги на базе музейных 

экспозиций знакомят детей с историей и изобразительным искусством. 

Занятия включают в себя теоретическую и практическую часть, где 

учащиеся, выполняя творческое задание, закрепляют информацию. 
В программе музейной студии есть занятия, на которых педагоги 

знакомят детей с разными видами изобразительного искусства, 

представленными в залах Картинной галереи нашего музея. Целый ряд их 

посвящен графике.  Рассчитаны эти занятия на дошкольников и на учащихся 

младшего и среднего школьного возраста.  
Теперь на этих занятиях мы со студийцами отправляемся в новый 

необычный зал графики, где рассказываем о художниках-графиках, работы 

которых представлены в зале, о видах графики, о техниках, в которых 

работают известные владимирские мастера.   
На занятиях с детьми мы не используем сложных графических техник, 

например, мы не работаем с резцами, у нас нет офортного станка. Всё дело в 

том, что основная масса студийцев — дети от 4 до 8-9 лет. Да и технические 

возможности студии не позволяют нам выполнять сложные графические 

работы.  
Наша задача — дать детям понятие, что же такое графика, познакомить 

их с основными видами графики, пробудить на занятиях интерес к данному 

виду изобразительного искусства. 
Самым первым является занятие, которое так и называется: «Что такое 

графика». На нём мы рассказываем, что графика — это, прежде всего, 

изображение с помощью линий на плоскости бумаги. Не случайно слово 

«графика» происходит от греческого «графо», что значит «пишу».  
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Мы с ребятами в студии рассматриваем графические произведения, и 

делаем вывод, что рисунок, прежде всего, состоит из линий. Именно линия и 

является основой рисунка.  Затем отправляемся в Картинную галерею, в 

экспозицию «Владимирская графика». Здесь, рассматривая работы 
владимирских мастеров, дети тоже находят линии — разные: четкие и не 

очень, тонкие, извилистые и очень маленькие. С малышами мы говорим о 

том, что линии имеют разный характер: острый, колючий, или, наоборот, 

мягкий, плавный.  
В конце занятия ребят ждёт необычное задание: на заранее 

заготовленном листе с заданием отыскать среди хаотично запутанных линий 

те, которые напоминают какое-нибудь изображение и дорисовать его 

простым карандашом, а затем фломастером. Среди линий ребята умудряются 

найти и различных зверей, и птиц, и привидения, и цветы — разные очень 
интересные и неожиданные образы.  

На занятии, которое называется «Как рождается графическое 

произведение», мы рассказываем детям о видах графики и о том, как 

художник-график создаёт свои произведения. Студийцы узнают, что 

оказывается, графика может быть очень разнообразной и включает в себя 

различные техники.  
Один из местных мастеров подарил нам офортную доску, линолеумы и 

несколько отпечатков: офорты и линогравюры. Мы можем дать их детям в 

руки, чтобы рассмотреть поближе, что, конечно, очень обогащает занятие. 
Ведь всем известно, что детям всегда хочется всё потрогать руками. В 

Картинной галерее этого делать нельзя, а на занятиях в студии – можно.                      
Также на занятии ребятам предлагается среди большого количества   
отпечатков найти тот, который сделан с линолеума. Дети с интересом 

рассматривают и перебирают листы, и, наконец, находят нужный оттиск.  
Затем мы отправляемся в экспозицию «Владимирская графика», где 

знакомимся с произведениями владимирских мастеров-графиков, среди 

которых тоже есть линогравюры.  
 Конечно, детям тоже хочется создать что-то подобное. Педагоги 

раздают им небольшие игровые штампики, с помощью которых ребята 

создают свои простейшие отпечатки на листе бумаги.  
На следующем занятии, которое тоже посвящено видам графики, мы        

со студийцами отправляемся во второй зал экспозиции «Владимирская 

графика», где находится новый мультимедийный комплекс. Мы рассаживаем 

детей на банкетки и начинаем показ.  
Современные технологии дают возможность не только познакомиться с 

произведениями художников на экране монитора, но и при многократном 

увеличении рассмотреть мельчайшие детали произведения, тончайшие линии 

и штрихи, оставленные мастером. Дети с интересом рассматривают 

увеличенное в несколько раз изображение, находят интересные мелкие 

детали, которые при обычном рассмотрении не бросаются в глаза, например, 

кошку на окне или ворон в зимнем саду.  А вот точка вдалеке удивительным 

образом превращается в фигуру человека. 
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С помощью мультимедийных экранов мы проводим сравнительный 

анализ графических техник: линогравюры, офорта, пастели (Борис 

Французов «Дом, в котором жил Николай Евграфович Федосеев» 1972г., 
Пётр Дик «Женщина и дети» 2001г., Владимир Леонов «В Юрьев-Польском» 

1980г.).   
На трёх экранах, расположенных рядом, мы можем открыть 

одновременно три работы, выполненные в разных техниках и увеличить 

изображение, как это необходимо. Это очень удобно с методической точки 

зрения. Иногда предлагаем студийцам самим определить графическую 
технику. Также мы рассказываем детям о том, что способом выражения 

художника-графика может быть не только линия, но и пятно. В качестве 

примера на одном из экранов открываем электронное изображение картины 

художника Бориса Французова «Зимний сад», а на соседнем экране 

электронную версию картины Петра Дика «Красный натюрморт (натюрморт 

II)». При увеличении изображений дети могут рассмотреть мельчайшие 

линии на офорте Французова. При увеличении работы Петра Дика дети 

видят, что линий нет, а есть пятно.  
Практическим заданием для ребят на этом занятии является создание 

линейного чёрно-белого рисунка.  Ну, а кто может быть более чёрно-белым, 

чем зебра! 
На занятии, рассчитанном на учащихся среднего и старшего школьного 

возраста, мы рассказываем о самих художниках-графиках более подробно, 

знакомим учащихся с их биографиями и творчеством. В первом зале 

экспозиции «Владимирская графика» ребята имеют возможность 

познакомиться с подлинниками Б.М. Французова, В. Леонова, И.Л. Чуксина 
и т. д. Затем мы отправляемся во второй зал, и тут наш мультимедийный 

комплекс является необычным и интересным продолжением занятия.  
Мы можем вести рассказ о мастере и продемонстрировать то количество 

произведений, которое хотим, и показать те работы, которые не 

представлены в экспозиции.  А если необходимо, увеличить изображение и 

продемонстрировать тот фрагмент картины, который нас в данный момент 

интересует. 
 В качестве творческого задания ребятам предлагается выполнить 

работу по впечатлению, используя графические материалы: карандаш, 

фломастер, гелевые ручки.  
В дальнейшем мультимедийная экспозиция будет пополняться новыми 

электронными изображениями, новыми именами художников, а мы 

планируем расширить количество занятий по теме «Графика», так, например, 
в ближайшее время хотим познакомить школьников с темой «Экслибрис». 

Новая мультимедийная экспозиция значительно обогатила наши 

занятия, сделала их более интересными, насыщенными и современными. 
Появилось много новых идей, которые ещё предстоит воплотить. 
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Евгения Николаевна Грязева 
научный сотрудник филиала  

ГБУК "Астраханская государственная картинная  
галерея имени П.М. Догадина"  

Дом-музей Б.М. Кустодиева (г. Астрахань) 
 

КУЛЬТУРНО-ОБРАЗОВАТЕЛЬНАЯ ПРОГРАММА  
ДОМА-МУЗЕЯ Б.М. КУСТОДИЕВА 

"НАРИСУЕМ МИР ВМЕСТЕ" 
 

Важную роль в современном обществе играет музей как значимый 

социальный институт, способствующий культурному развитию личности. Он 

организует и координирует деятельность людей по сохранению памятников 

прошлого и передаёт знания о них. В течение многих десятилетий музеи были 

исключительно научными и образовательными учреждениями, что приводило 

к некоторой закрытости. Сегодня музеи постепенно становятся 

учреждениями, открытыми внешнему миру и активно участвующими в жизни 

общества.1 А такая деятельность музея, как информирование, обучение, 

познание, досуг, творчество способствует расширению его аудитории и 

поддержанию связей с постоянными посетителями. 
«Дом-музей Б.М. Кустодиева» — один из филиалов Астраханской 

государственной картинной галереи им. П.М. Догадина, основной 

деятельностью которого является хранение, исследование коллекции и 

популяризация творчества известного русского художника Б.М. Кустодиева. 

Взаимодействие с такими учреждениями, как Астраханский колледж 

культуры и искусств, Астраханское художественное училище им. П.А. 

Власова стало неотъемлемой и необходимой составляющей творческой жизни 

Дома-музея Б.М. Кустодиева. Это участие студентов и преподавателей в 

открытиях новых выставок, творческих встречах, календарных праздниках, 

пленэрах, совместных мастер-классах. Музей — это живая развивающаяся 

система, способная реагировать на все изменения времени. Чтобы расширить 

аудиторию, сотрудники музея находят новые интерактивные формы работы, 
привлекая сторонние, не музейные организации, гармонично вживающиеся в 

музейные программы и расширяющие привычную сферу деятельности музея.  
Рассматривая нетрадиционные методы работы с посетителем, мы 

внедрили новую для нас технологию музейной деятельности, а именно 

рисование песком на светодиодных столах. Это стало хорошим началом 

создания культурно-образовательной программы "Нарисуем мир вместе". 
Яркий креативный подход в её реализации позволил сделать музейное 

пространство открытым и привлекательным для детей, юношества и взрослых.   
Воплощение программы осуществляется филиалом Астраханской 

государственной картинной галереи им. П.М. Догадина «Дом-музей Б.М. 

Кустодиева», а партнёром в нём выступает АРТ-студия рисования песком 

«Песочница».   

                                                           
1 Дунаева С.В. Музей как социокультурный институт (философский аспект) //Вестник северного 

(арктического) федерального университета-2011.-№6-стр 62.  
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Основные задачи реализации программы "Нарисуем мир вместе" — это: 
o информирование — получение сведений о музее, составе и содержании 

его коллекций или об отдельных музейных предметах 
o обучение — получение знаний, основанных на знакомстве и изучении 

предметов-подлинников,  
o развитие творческих начал — использование потенциала музея, 

сосредоточенного в памятниках материальной и духовной культуры, для 

выявления и раскрытия творческих способностей личности. 
Программа состоит из цикла занятий, каждое из которых связано с 

конкретной музейной темой. От привычных форм работы — обзорной 

экскурсии, лекции, достаточно сложных для восприятия детских и смешанных 

групп, пришлось отказаться и заменить их небольшими информационными 

блоками.  Такая дробность позволяет отбирать и объединять экспонаты 

согласно выбранной теме и более подробно останавливаться на каждом из них. 

Практически каждое занятие делится на две части — образовательную и 

творческую. В первой части доминирует музейная или, точнее сказать, 
научная составляющая, так как музей продолжает оставаться хранителем 

культурного наследия, где посетителю даётся возможность познакомиться с 

экспонатами музея как основной экспозиции, так и временных выставок, но не 

самостоятельно, а под руководством научного сотрудника. Темы занятий 
совершенно разные. Посетитель знакомится с музейным предметом, историей 

его создания, бытования, сюжетной линией, героями произведений академика 

русской живописи Бориса Кустодиева.  
Дом-музей Б.М. Кустодиева оснащён современными техническими и 

информационными средствами. Информационный контент интерактивного 

стола содержит качественные изображения кустодиевских произведений, 

сопроводительную и разъяснительную информацию, позволяет выходить за 

рамки экспозиционного пространства музея, что очень важно для таких 

занятий.  Вторая часть – творческая, каждый участник пробует себя в роли 

художника. На светодиодном столе первоначально просто горка песка, 

которая под руководством опытного художника студии шаг за шагом 

превращается в самодостаточную картину. Рисование песком – занятие не 

просто увлекательное для детей и взрослых, это ещё и открытие нового 

волшебного мира песочных “замков”, а музейная составляющая позволяет 

каждому участнику погрузиться в мир искусства, научиться его понимать. 
Один из примеров работы программы — это занятие, приуроченное к 

Всероссийской акции "Ночь искусств". В нашем музее оно прошло под 

названием "Непридуманная жизнь". Посетители познакомились с новой 

гранью в творчестве Б.М. Кустодиева — фотоискусством. На мини-выставке 

одного дня под названием "Фотожизнь: Кустодиев о себе и о мире" были 

представлены ранее не экспонировавшиеся фотографии Б.М. Кустодиева из 

архива нашего музея. Соответственно аудитория, получив эксклюзивную 

информацию, продолжила занятие песочной анимацией, создавая свои 

сюжеты, а возможность светодиодного стола позволила вдохнуть в них жизнь. 
Технические средства фиксировали все этапы их создания и собирали в 
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единый моноспектакль, который передавался на экран в онлайн режиме. Такая 

трансляция позволяет охватить большую аудиторию, так как привлекает 

пассивных посетителей (не участвующих пока в этом занятии) и является 

своего рода рекламной акцией, способствующей поддержке положительного 

имиджа музея. Получившееся изображение, конечно, не вечно, но те эмоции, 

которые получают и взрослые, и дети заставляют многих возвращаться в 

музей ещё не один раз.  
Люди, живущие в виртуальном пространстве интернета, восполняют 

дефицит общения, объединяясь по интересам в реальном пространстве музея. 

Для успешной реализации образовательных программ и разработки методик и 

содержания конкретных форм в музее осуществляется изучение музейной 

аудитории и, соответственно, дифференцированный подход к различным 

группам посетителей.2 Сотрудники музея и студии разработали широкий 

спектр программ для всех возрастных категорий, направленных на решение 

практически любых задач, которые возможно решить с помощью игры с 

песком. Для малышей — это развивающие программы, для детей постарше —
программы успешной адаптации к школе, наработка коммуникативных 

навыков, для родителей с — программы детско-родительских отношений, для 

взрослых — программы психоэмоциональной регуляции.  
Для каждого музея очень важно "наладить диалог со своей аудиторией, ... 

понять ее и найти эмоциональные связи с ней". От этого зависит насколько 

"большое место будет занимать конкретный музей в жизни своих реальных и 

потенциальных посетителей"3. 
 

Литература и источники: 

1.Дунаева С.В. Музей как социокультурный институт (философский аспект) //Вестник 

северного (арктического) федерального университета-2011.- №6  
2.http://www.museum.ru/RME/mb_cult.asp 
3.http://docplayer.ru/42048-Programma-novye-muzei-dlya-sibiri-muzey-kak-prostranstvo-
obrazovaniya-igra-dialog-kultura-uchastiya.html 
4.Воронович М.В. Музейная педагогика [электронный источник] http://karpinsk-edu.ru/ 
5.Салтанова М.В. Музей как культурный центр//Вестник СПбГУКИ - 2013-№3(16) 
http://socobraz.ru/index.php/Практическая_культурно-
образовательная_деятельность_музеев 
 

                                                           
2 http://www.museum.ru/RME/mb_cult.asp 
3 http://docplayer.ru/42048-Programma-novye-muzei-dlya-sibiri-muzey-kak-prostranstvo-obrazovaniya-igra-dialog-
kultura-uchastiya.html 
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                                                                                      Галина Алексеевна Дергачёва  
старший преподаватель педагогического факультета  

отделения изобразительного искусства ГСГУ (г. Коломна) 
 

РАЗВИТИЕ ТВОРЧЕСКОЙ АКТИВНОСТИ СТУДЕНТОВ  
ПРИ ИЗУЧЕНИИ ДЕКОРАТИВНО-ПРИКЛАДНОГО ИСКУССТВА 

 
Изучение декоративно-прикладного искусства играет большую роль в 

подготовке будущего преподавателя на отделении изобразительного 

искусства педагогического факультета ГСГУ. И не только потому что это 

огромный раздел при обучении изобразительному искусству в школе, но и 

важный для творческого развития личности студента. 
Произведения декоративно-прикладного искусства непосредственно 

соприкасаются с людьми в повседневной жизни. Они влияют на 

эмоциональную и духовную сферу, вызывают эмоции, формируют душевное 

состояние, эстетический вкус. Украсить окружающие предметы быта – 
вечное стремление человека. 

Декоративно-прикладное искусство часто зависит от влияния моды на 

культуру. Для моды характерны смена форм, деспотизм, выражающийся в 
отрицании предшествующих и навязывании новых форм. Настоящее 

декоративно-прикладное искусство способно удовлетворить и самый 

изысканный вкус интеллектуально подготовленного человека, и вкус 

массовой аудитории. Будущее декоративно-прикладного искусства зависит, в 

том числе, и от подготовки будущего учителя изобразительного искусства. 
Мастерство приходит не сразу, а в процессе ежедневного кропотливого 

труда. Будущему учителю необходимо постоянно работать над собой, 

овладевать новыми методиками, изучать передовой опыт. Преподавание 

становится искусством, когда педагог проявляет интуицию, умеет 

перестроить учебный процесс в связи с неожиданно возникшей ситуацией, 

творчески подходит к делу. Но без знания самого предмета ДПИ, знания 

языка народного декоративно-прикладного искусства и дизайна, освоения 

средств художественной выразительности пластических искусств 

невозможно говорить о будущем преподавателе как профессионале. Студент 

должен знать технологии обработки материалов (бумага, ткань, древесина, 

глина и др.), основы проектирования и выполнения изделия декоративно-
прикладного искусства, закономерности связей предметов декоративно-
прикладного искусства со средой, художественные ремесла и основные 

центры изготовления изделий народного промысла. Например, современных 

техник с использованием бумаги можно назвать очень много и среди них: 

бумагопластика, айрис фолдинг, гофротрубочки, квиллинг, оригами, 
киригами, кусудама, папье–маше, тиснение, скрапбукинг, торцевание, 
плетение, граттаж, мозаика. 

Отделение изобразительного искусства осуществляет образовательную 

деятельность по подготовке кадров для системы общего, среднего, 

художественного и дополнительного образования в области 



2 

 

изобразительного и декоративно-прикладного искусства, теории и методики 

преподавания изобразительного и декоративно-прикладного искусства. 

Кафедра изобразительного искусства – выпускающая кафедра. Ежегодно 

некоторые студенты ВКР выполняют в области декоративно-прикладного 

искусства. 
Сегодня преподаватели кафедры изобразительного искусства успешно 

развивают творческий потенциал студентов, вовлекают их в современные 

формы художественной деятельности, готовят к самостоятельной творческой 

и педагогической работе, продолжают замечательную традицию проведения 

выставок студенческих работ, где представлены не только проекты и эскизы, 
но и работы в материале. 
 
Литература: 
1.Максяшин А. С. Декоративно-прикладное и народное искусство: их сущность и 

содержание: учебное пособие. - Екатеринбург: Издательский дом «Уральская 

государственная юридическая академия», 2012. 
2.Косогорова Л.В. Основы декоративно – прикладного искусства: учебник для студ. 

учреждений высш. проф. образования. – М. Изд. «Академия», 2012. 
3.Сокольникова Н.М. Методика преподавания изобразительного искусства: учебник для 

студ. учреждений высш. проф. образования. – М. Изд. «Академия», 2013. 
4.Молотова В.Н. Декоративно-прикладное искусство. – М. 2007. 
5.Некрасова Н.М. Народное искусство как часть культуры. – М. 1983. 
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Сергей Александрович Орешин 
ведущий эксперт  

        ГБУ «Московский дом национальностей» (г.Москва) 
 

КУЛЬТУРНЫЙ ПОТЕНЦИАЛ  
ГОРОДОВ ВОСТОЧНОГО ПОДМОСКОВЬЯ  

(НА ПРИМЕРЕ НОГИНСКА И ЭЛЕКТРОСТАЛИ) 
 

В истории современной России условно можно выделить такие наиболее, 

на наш взгляд, значимые периоды: княжеский, монархический, советский и 

постсоветский, на протяжении которых шли процессы зарождения, 

становления и развития ее культуры. Ведущая роль при этом принадлежала 

Москве как столице, однако ее ближайшее окружение (ныне — «Золотое 

кольцо»: Владимир, Ярославль, Кострома, Суздаль и др.) вносило свою 

собственную лепту.  
Среди этого окружения особое место занимает Восточное Подмосковье, 

являющееся одним из наиболее плотноосвоенных и урбанизированных 

регионов не только области, но и всей страны с населением 1,2 млн. человек. 

Начиная с XVIII века Восточное Подмосковье входит в число одного из 

центров развития отечественной промышленности. Однако восток 

Московской области славился не только своим промышленным 

производством. Расположенные в его пределах города являлись также 

значительными очагами культуры, сочетающими в себе как приверженность к 

традициям, так и открытость новым, прогрессивным влияниям.  
В культуре городов Восточного Подмосковья особенно заметен синтез 

культурных традиций и начал, восходящих к различным периодам 

отечественной истории. Это связано с тем, что некоторые из них уходят 

своими корнями в далекое прошлое нашей страны, другие же возникли 

относительно недавно, уже в XX веке в связи с освоением промышленных 

ресурсов региона. Тем не менее, культурная жизнь как в старых, так и в 

молодых городах всегда отличалась богатством и содержательностью, что 

было связано с теми мощными импульсами, которые регион всегда получал от 

столичного Центра. Подтверждение данному факту можно 

продемонстрировать на примере таких городов, как Ногинск и Электросталь, 

имеющих население свыше 100 000 человек. 
История Ногинска, получившего в 2013 году статус исторического 

поселения, восходит к селу Рогожи, известному еще со времен Дмитрия 

Донского (упоминается в его духовной грамоте 1389 года), располагавшемуся 

на дороге, соединявшей Москву и Владимир. Точное время возникновения 

села не установлено, однако, по данным археологов, оно возникло во времена 

первых славянских поселений, т. е. не позднее XIII – начала XIV веков1. 
Владимирская дорога была тогда важной экономической магистралью на 

                                                           
1 Готье Ю.В. Замосковный край в XVIIв. Опыт исследования по истории экономического быта Московской 
Руси. М., 1906. С. 578. 
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Руси: в начале XVI века здесь организуется ямская слобода, откуда начиналась 

так называемая «ямская гоньба» в Казань и в Нижний Новгород.  
В 1781 году по указу Екатерины II, в связи с проведением 

административной реформы, село преобразуется в уездный город в составе 

Московской губернии — Богородск2. По одной из версий город получил свое 

название по церкви Успения Богородицы, расположенной недалеко от него. 

По другой версии возникновение названия связано с датой подписания 

Екатериной II Указа об учреждении среди других и Богородского уезда – 5 
октября по старому стилю, а 1 октября отмечается Покров Пресвятой 

Богородицы — один из главных православных праздников. В 1784 году был 

утвержден план застройки Богородска. К этому времени в городе имелась 

каменная Успенская церковь постройки 1756 года, городская двухлетняя 

школа, в которой обучали катехизису и началам русского языка3. 
Получение статуса города, способствовало подъему экономики и 

культуры в Богородске. Одним из факторов культурного развития являлась 

близость его к Москве — одному из крупнейших научных, культурных и 

религиозных центров Российской империи, что обусловило быстрое усвоение 

импульсов московской художественной культуры в Богородске и уезде, 

предопределило значительное культурное влияние древней российской 

столицы в регионе. Наиболее ярко это проявилось в архитектуре. 
В Ногинске до настоящего времени сохранились многие архитектурные 

памятники той эпохи. Интересен изящный Богоявленский собор — 
однокупольный храм, выстроенный в стиле позднего классицизма на месте 

старой каменной церкви. В середине XIX века значительным финансовым 

подспорьем храму стали пожертвования от владельцев открывшегося в городе 

крупного текстильного предприятия промышленника А. Елагина и его 

сыновей, а также фабриканта Шибаева.  
Не менее интересна и Церковь Тихвинской Иконы Божией Матери, 

построенная в 1846–1857 годах в русско-византийском стиле и богато 

декорированная кирпичной кладкой. Финансировал строительство купец П.Ф. 

Елагин. К востоку от Ногинска, в селе Воскресенское, сохранилась 

Вознесенская церковь (1705 год) — один из лучших памятников деревянного 

зодчества в Подмосковье4.  
Помимо культовой архитектуры, в Ногинске сохранились и 

замечательные памятники усадебного зодчества. Усадьба Глухово в Ногинске 

была построена в начале двадцатого века (1907–1910 гг.) по проекту 

талантливого архитектора А.В Кузнецова. Усадьбу окружали живописная 

парковая зона и пруд. Хорошо известна усадьба Глухово стала благодаря 

своим именитым хозяевам-промышленникам и меценатам Морозовым. Еще 

одна известная усадьба Ногинска — «Успенское», которая расположилась на 

правом берегу реки Клязьмы в восточной части города. До нашего времени 

                                                           
2 Полное собрание законов Российской империи, т. 21 (1781 – 1783). СПБ., 1830. Ст. 15245. 
3 Города Подмосковья. Книга вторая. М., 1980. С. 264. 
4 Достопримечательности Ногинска // http://pds.su/puteshestviya/podmoskove/dostoprimechatelnosti-goroda-
noginska.html 
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сохранились двухэтажный дом для господ, который ориентировочно был 

построен в XVIII веке, Успенская церковь (построена в 1756 году в 

нетипичном на то время стиле барокко), колокольня (постройка начала XIX 
века). В окружении этой усадьбы сохранились редкие фрагменты парка. 

В черте города в урочище реки Волхонка расположен одноименный 

усадебный комплекс, принадлежавший князьям Волконским, который 

образовался на основе небольшого поместья Никольское-Тимонино. Первые 

постройки этой усадьбы относятся к XVII веку и служили летней княжеской 

резиденцией. Здесь в свое время побывал писатель М.Ю. Лермонтов, историки 

И.Е. Забелин, Т.Н. Грановский. Можно сказать, что это поместье Волконских 

было неким культурным очагом. Особой гордостью этой усадьбы была 

парковая зона с липовой аллеей и садом редких растений.  
Недалеко, в восьми километрах от Ногинска, в поселке Ивашево 

находится большая усадьба Троицкое-Ратманово. Ее постройки были сделаны 

в XIX–XX веках. До наших времен здесь сохранилась Троицкая церковь (1815 

года), выполненная в стиле ампир, остатки белокаменного здания с ротондой 

и колоннадой, выполненной в классическом римском стиле, трапезная и 

отдельная трехъярусная колокольня (второй половины XIX века)5. 
Промышленный переворот середины XIX века повлек за собой 

строительство в Богородске зданий мирового класса в стиле «модерн». 
Многие из них, такие, как, например, реальное училище или Новоткацкая 

фабрика, представляют собой интересные произведения архитектуры в 

русском искусстве серебряного века. До настоящего времени в центре города 

сохранилось много зданий дореволюционной постройки: здание торговых 

рядов XIX века, а напротив здание гостиницы. К началу XX века относится 

здание женской гимназии в стиле модерн, здание бывшей городской думы. 

Сохранились фабричные постройки: дом с магазинами, школа, амбар-склад, 

казарма и жилые дома для рабочих, также выстроенные в стиле модерн. В 1911 

году в древнерусском стиле была возведена старообрядческая церковь 

Пророка Захарии. 
Накануне революции 1917 года культурная жизнь в Богородске 

продолжала развиваться. В начале XX века в городе возникла первая 

любительская театральная труппа, а в 1915 году состоялось открытие 

«синематографа», демонстрировавшего первые фильмы. 
Советский период ознаменовался ускоренным развитием экономики 

Подмосковья, появлением новых, современных отраслей промышленности и, 

как следствие, возникновением новых городов на базе заводов и фабрик. 

Одним из них является город Электросталь, начало которому было положено 

возведением в урочище Затишье, недалеко от Богородска, в 1916–1917 годах 
двух заводов, работавших для нужд военной промышленности — 
снаряжательного (ныне — Машиностроительный завод) и металлургического 

(ныне — завод «Электросталь»). Несмотря на тяжелые условия Первой 

мировой и Гражданской войн, культурная жизнь этого рабочего поселка, 

названного также Затишье, с первых лет его создания отличалась 

                                                           
5 Усадьбы Ногинска // http://www.noginsk.biz/articles/all/0/703/ 
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значительным разнообразием. Это было связано с тем, что новые власти 

уделяли большое значение культурно-просветительской работе, становлению 

новых форм и видов культурной деятельности. 
Уже в конце 1919 года по решению заводского комитета в помещении 

одного из рабочих бараков был открыт пролетарский клуб, в котором часто 

проводились митинги-концерты, митинги-спектакли, пользовавшиеся 

большой популярностью у рабочих. При клубе были созданы кружки 

самодеятельности, имелась небольшая библиотека. В 1920-е годы в поселке 

Затишье действовало уже несколько кружков художественной 

самодеятельности, была открыта первая библиотека, при которой был 

организован кружок друзей книги. 
В 1930-е годы сеть учреждений культуры в поселке значительно 

увеличилась. В трех клубах развернули работу кружки художественной 

самодеятельности. Драматический кружок при клубе завода «Электросталь» 

только в летний сезон 1929 года дал около 20 представлений. В клубе им. К. 

Маркса драматический кружок создал «живую газету» и успешно выступал с 

ней перед рабочими. В 1935 году при клубе им. М. Горького открылись 

музыкальная школа и изошкола. В 1933 году на заводе «Электросталь» был 

создан литературный кружок «Плавка», в гостях у которого побывали видные 

советские писатели и поэты — А.С. Новиков-Прибой, Л. Кассиль, В. Инбер и 

другие. 
Большую культурно-просветительную работу проводили библиотеки. 

Начало положила библиотека клуба им. М. Горького, открытая в 1930 году. В 

1938 году в Электростали книжный фонд четырех библиотек составлял 40,5 

тысяч экземпляров, читателей насчитывалось 4000 человек. В 1940 году 
открылась 1-я городская библиотека, книжный фонд библиотек города вырос 

до 60 тысяч экземпляров. 
Культурное развитие Богородска (переименованного в 1930 году в 

Ногинск в честь советского государственного и партийного деятеля В.П. 

Ногина) в советское время также продолжало успешно развиваться. 5 ноября 

1918 года из представителей фабрик Богородска было создано бюро 

культурно-просветительных комиссий, преобразованное затем в отдел 

культурно-просветительной работы6. Силами кружка любителей 

драматического искусства «Единение» в деревне Торбеево, близ Богородска, 

был открыт народный театр. В 1922 году был создан Богородский уездный 

научно-педагогический институт краеведения, который возглавил профессор 

И.И. Успенский. В апреле 1925 года при уездной газете «Голос рабочего» было 

создано литературное объединение под названием «Пряжа». На правах секции 

оно входило в Московскую ассоциацию пролетарских писателей7. 
В 1927 году в Богородском уезде был сделан один из первых в нашей 

стране массовый опыт установки комнатных громкоговорителей в рабочих 

квартирах. Местный радиоузел практиковал проведение литературно-
художественных программ с выступлением богородского Дома просвещения, 

                                                           
6 Знамя коммунизма. 1967. 20 июня. 
7 Города Подмосковья. С. 286. 
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самодеятельных артистов городских фабрик. Первый такой концерт состоялся 

24 января 1928 года. 
В 1920-е годы в городе был организован театр «Боно», а 1930 год 

считается датой рождения современного Ногинского драматического театра. 
Первым режиссером Ногинского театра был народный артист СССР И.М. 

Туманов.  
Особенно больших успехов культурное строительство в Ногинске и 

Электростали достигло в послевоенные годы. К началу 1980-х годов в 

Ногинске и Ногинском районе функционировала целая сеть культурно-
просветительских учреждений, которая включала в себя Ногинский 

драматический театр, Дом художника, 64 клуба и Дома культуры, 174 

библиотеки, 4 кинотеатра, 5 музыкальных школ, 3 музея, Дворец пионеров, 8 

стадионов, свыше 200 спортивных площадок.  
Большой популярностью у детей и молодежи города пользовался 

народный театр юного зрителя. Только за первые четыре года существования 

ТЮЗа им было показано около 500 спектаклей (из них 150 в сельской 

местности). Ногинская городская библиотека пользовалась заслуженной 

славой одной из лучших в Подмосковье. В 1969 году ей было присвоено звание 

«Библиотека отличной работы»8. 
В Электростали в 1950-е годы, в период быстрого роста города, были 

построены новые здания Дома культуры «Строитель» (1952 г.), Дом культуры 

им. К. Маркса (1958 г.), Дворец культуры «Октябрь» (1963 г.). В послевоенные 

годы с еще большей силой проявилась тяга горожан к самодеятельному 

творчеству. В 1958 году в городе работало 183 кружка самодеятельности, в 

которых занималось 4000 человек, в 1966 году число участников выросло до 

6000. Большой известностью пользовались духовой и домбровый оркестры, 

драмкружки Домов культуры им. К. Маркса и им. М. Горького, ставившие 

пьесы классического и современного репертуаров. Особой популярностью 

пользовался оперный театр при Доме культуры им. К. Маркса, который 

первым в городе получил звание народного коллектива. Под руководством 

опытных режиссеров театр поставил оперы «Евгений Онегин», «Царская 

невеста», «Демон» и др9. 
С развитием города значительно выросла сеть его учреждений культуры. 

В Электростали появились музыкальное училище, был открыт первый 

кинотеатр «Россия» (1958 г.), в новое просторное помещение переехала 

городская библиотека. При городской газете «Ленинское знамя» было создано 

в 1957 году литературное объединение «Электростальские огни», которое 

направляло работу одаренной молодежи.  
К началу 1980-х годов в городе имелись Дворец культуры, четыре Дома 

культуры, при которых работало 175 кружков художественного и 

технического творчества. Семь коллективов получили звания народных: 

оперный театр, оркестры духовой и баянистов; танцевальный ансамбль 

«Молодость», детский хор и цирковой коллектив «Дружба»; детская студия 

                                                           
8 Там же. С. 305. 
9 Города Подмосковья. С. 332. 
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изобразительного искусства. Так, танцевальный ансамбль «Молодость» под 

руководством заслуженного деятеля культуры РСФСР И.Я. Саенко — 
десятикратный лауреат крупных конкурсов, выступал за рубежом, много 

гастролировал по стране. Большой известностью пользовался в городе 

духовой оркестр, которым руководил заслуженный деятель культуры РСФСР 

Р.Я. Пеккер. 
Большую массовую работу вели Дома культуры, при которых 

функционировали университеты культуры, лектории, женские и молодежные 

клубы. С 1966 года в городе существует студия художников-любителей. В 

городском выставочном зале регулярно организуются выставки как местных 

художников-любителей, так и персональные выставки членов Союзов 

художников СССР и РСФСР10. 
Просветительскую работу в городе вели 57 библиотек различных 

ведомств, в их числе девять массовых для взрослых, четыре детские и одна 

юношеская. Их книжный фонд составил более 2 млн. экземпляров. В 1975 году 
была проведена централизация городских библиотек. В областном 

соревновании за лучшую постановку библиотечного обслуживания 

библиотекам города четыре раза присуждалось первое место с вручением 

переходящего Красного знамени исполкома Моссовета. 
В новейший период отечественной истории культурный потенциал 

городов Восточного Подмосковья продолжал совершенствоваться. Новые 

культурные веяния, приносившие с собой перемены, проникали в 

подмосковные города. Тем не менее, сохранялись и совершенствовались 

лучшие, проверенные временем традиции подмосковного искусства. В 

настоящее время Ногинск является одним из культурных центров Московской 

области. Культурная жизнь города продолжает успешно развивается. Очень 

интересен краеведческий музей города Ногинска, в котором представлены 

естественнонаучная и археологическая коллекции, фотографии и 

документальные материалы по истории края, изделия народных промыслов 

Ногинского района и изделия изобразительного искусства. Само здание 

Краеведческого музея в Ногинске относится к постройке 1912 года, 

изначально оно предназначалась под купеческие склады. На данный момент в 

нем представлено около 13000 экспонатов, повествующих об истории и 

культуре города и района, быте и традициях его жителей от древнейших 

времен до наших дней. Также здесь представлена художественная выставка, 

на которой можно познакомиться с творчеством российских художников-
живописцев XIX-XX веков. В музее регулярно организуются тематические 

экскурсии, а в его выставочных залах ежегодно проводятся около пятнадцати 

выставок, часто проходят встречи с местными художниками, писателями, 

поэтами, краеведами и др. 
 Кроме того, в Ногинске работает филиал краеведческого музея, где 

можно увидеть экспозицию «Почтовая станция и город Богородск в XIX веке», 

которая рассказывает о возникновении на Руси ямской гоньбы. В музее 

«Русское застолье» все желающие имеют прекрасную возможность 
                                                           
10 Там же. С. 341. 
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познакомиться с традиционными блюдами русской кухни и тонкостями их 

приготовления, узнать множество обычаев, пришедших из далекого 

прошлого, изучить историю русской кухни: когда появились пиры, что было 

наиболее типичным для употребления в то время и как особенности кухни 

изменились в течение веков11. 
Ногинский театр — это на сегодняшний день единственный 

стационарный театр в Московской области, который является гордостью 

города. В театре сменилось не одно поколение талантливых актеров, среди 

которых многие были удостоены звания народного или заслуженного артиста 

СССР и России. На сцене театра сыграно тысячи ярких, запоминающихся 

ролей и поставлено сотни великолепных спектаклей. В разные годы здесь с 

успехом проходили спектакли по известным произведениям "Молодая 

гвардия", "Кремлёвские куранты", "Оптимистическая трагедия", "Любовь 

Яровая" и т.д. Даже в годы войны в Ногинске драматический театр не 

прекращал действовать, наоборот, он активно гастролировал по госпиталям и 

военным лагерями Подмосковья, стараясь поддерживать таким образом, 

боевой дух наших солдат. Естественно и репертуар тех времен был 

соответственный — это были концертные программы и пьесы военно-
патриотического характера. Репертуар театра последних лет состоит из пьес 

лучших драматических произведений русских и зарубежных классиков, а 

также пьес современных драматургов. Театр является постоянным участником 

разных театральных фестивалей, таких как: «Театральная весна 

Подмосковья», «Золотая осень» и др12. 
В Ногинске музыка является неотъемлемой частью жизни для многих 

жителей. Музыкальным творчеством занимается большое количество людей, 

которые создают свои группы, ансамбли или же выступают сольно. 

Существует и настоящий эстрадно-джазовый оркестр Ногинского 

муниципального района — «Биг-Бенд», выступления которого пользуются 

большим успехом у слушателей всех возрастов особенно во время проведения 

массовых гуляний, например, на День города. Оркестр регулярно 

гастролирует не только по различным городам Подмосковья, но и за рубежом, 

достойно представляя родной город.  
Нельзя не упомянуть и такой музыкальный коллектив, как «Три в одном». 

Это современный ансамбль, в репертуар которого входят различные авторские 

песни, по направленности их можно определить, как сплав джаза, 

классической бардовской песни и поэзии. У этого ансамбля есть даже 

собственный полноценный альбом, также он неоднократно был лауреатом 

различных областных и районных конкурсов. Еще одним из Ногинских 

музыкальных коллективов, которые достигли определенных успехов, является 

группа «Топ Кран». Она уже более семи лет занимается написанием песен для 

различных концертов в Московской области и их авторским исполнением.  
Ногинск располагает одним из наиболее крупных кинотеатров 

Подмосковья — «Рассвет», в котором ежедневно демонстрируются самые 

                                                           
11 Музеи г. Ногинск // http://www.noginsk.biz/articles/all/0/437/ 
12 Ногинский государственный драматический театр // http://www.noginsk.biz/articles/all/0/708/ 
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новые фильмы разнообразных жанров. В районном Доме культуры работает 

свыше 15 творческих коллективов для детей и взрослых — вокальные, 

драматический, спортивный, прикладной и другие, кружок эстетического 

воспитания, народный хореографический коллектив эстрадного танца 

«Вдохновение» и др. В Домах культуры города активно ведётся работа со 

школьниками и молодёжью по программе патриотического воспитания 

(конкурсы, концерты, тематические встречи, познавательные программы). 
Сеть Ногинской городской библиотеки распределена по 5 микрорайонам 

города, у каждого филиала есть свои особенности, приоритетные направления 

развития и проблемы. Несмотря на то, что библиотека в современном 

обществе, уступив свои позиции тому же Интернету, отошла на второй план, 

она по-прежнему является центром досуга и образования, средоточием 

интеллектуальной и творческой жизни. 
Плодотворно развивается и культурная жизнь в Электростали. В городе 

действуют историко-художественный музей, выставочный зал, шесть Центров 

и Домов культуры (в которых работают кружки, творческие коллективы и 

клубные любительские объединения), три многозальных кинотеатра — 
«Современник», «Галерея кино» и «ВИКИ Синема». Крупнейшим клубным 

учреждением культуры Электростали является Культурный центр «Октябрь», 

открытый в 1963 году.  
В городе имеется Централизованная библиотечная система, включающая 

13 библиотек, которые обслуживают более 50 тысяч читателей. Книжный 

фонд насчитывает свыше 700 тысяч изданий. В сентябре 2009 года в День 

города началась акция «Читающий автобус». Пассажиры 14-го маршрута во 

время поездки могут ознакомиться с рекламой книжных новинок. Для 

школьников сотрудники городской библиотеки проводят интересные 

экскурсии.   
Активно работает городской музейно-выставочный центр, в котором в 

декабре 2008 года состоялась научно-практическая конференция «Второвские 

чтения» с участием потомков основателя города, Николая Александровича 

Второва. Это стало отправной точкой обретения Электросталью своей 

родословной, поэтому данные чтения было решено сделать регулярными13. 
В июне 2006 года на бульваре Проспекта Ленина впервые состоялся 

областной фестиваль «Цветы Подмосковья». Фестиваль настолько пришёлся 

по душе горожанам, что было принято решение проводить его ежегодно. 

Каждое лето коллективы городских предприятий включаются в творческий 

конкурс, украшая бульвар маленькими шедеврами ландшафтного дизайна. 

Организаторами фестиваля учреждены несколько премий в номинациях: «За 

яркость», «Оригинальность», «Приз зрительских симпатий» и «Цветы глазами 

детей». В процессе предварительных просмотров каждый горожанин может 

дать оценку цветочным экспозициям и высказать своё мнение жюри. Также в 

Электростали впервые в Подмосковье дважды проводился фестиваль 

японской анимации: первый прошёл 26 октября 2008 года и 18 октября 2009 

                                                           
13 Учреждения культуры г. Электросталь // http://www.encyclopaedia-russia.ru/article.php?id=619. 
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года. Кроме того, компанией Reanimedia четырежды проводился фестиваль 

анимационного кино Японии. 
Подводя итоги, следует отметить, что сегодня культурная жизнь в 

городах Восточного Подмосковья, и, в частности, в Ногинске и Электростали 
постоянно наполняется новым содержанием. Совершенствуются старые виды 

творчества, зримое воплощение находят новые виды и жанры искусства. 

Большой интерес к культуре родных городов проявляет молодежь, которая 

принимает активное участие в организации и реализации культурно-
просветительских проектов. Культурный потенциал подмосковных городов 

весьма велик и, несомненно, он будет укрепляться и совершенствоваться. 
 
 


