
Историческая картина развития тех-

ники сложна. Она не складывается

в единый поступательный эволюцион-

ный процесс, хотя общая тенденция,

направленная на осознание особенно-

стей пластического языка, формирова-

ние эстетики, отличной от других видов

живописи, прослеживается достаточ-

но определенно. В работе акварелью

предельно раскрывается темперамент

художника, обнажается самый нерв его

творческой индивидуальности – чув-

ство цвета, степень и характер колори-

стической одаренности. Именно поэ-

тому история акварели демонстрирует

обилие направлений, богатство само-

стоятельных манер, стилей и почерков,

будто соревнующихся в своей неповто-

римости. Наряду с яркими достиже-

ниями больших мастеров, обозначаю-

щими вершины ее возможностей, чрез-

вычайно важна и общая культура аква-

рели, создаваемая трудами широкого

круга профессионалов, а иногда и про-

сто любителями и отражающая мироо-

щущение поколения.

История акварели в России начи-

нается с ХVIII века – ею пользовались

при «иллюминировании» гравюр и ар-

хитектурных проектов. На выставке в

ГТГ можно увидеть несколько редких,

наиболее ранних анонимных образцов

подобного прикладного применения

этой техники. В конце столетия аква-

рель становится уже самостоятельным

видом искусства, обладающим соб-

ственными средствами выразительно-

сти и художественным языком.

Техника акварели пришла в Рос-

сию, как и во многие страны Европы,

из Англии. В практике английской

акварели сложилась определенная сис-

тема приемов работы «по-мокрому».

Краска наносилась широкой заливкой.

Общий тон подчинял себе остальные

цвета – художественное впечатление

строилось на постепенных, едва улови-

мых тональных переходах. Наиболее

ранними примерами этой «английской

манеры» могут послужить акварельные

видовые ландшафты М.М.Иванова, а

также редкая для своего времени по

жанру работа Г.И.Скородумова «Пор-

трет И.И.Скородумова» (1790-е), пред-

ставляющая особый интерес, посколь-

ку ее автор долгое время жил в Англии

и воспринял технику английской аква-

рели в наиболее чистом виде.

Родиной разновидности акваре-

ли, получившей распространение чуть

позже, была Италия. В итальянской

акварели художник пишет «по-сухому».

Тона накладываются один на другой

Акварель – одна из самых сложных и загадочных художе-
ственных техник. Секрет ее, на первый взгляд, достаточно
прост: растворенные в воде очень мелко растертые части-
цы пигмента создают прозрачный красочный слой, прони-
цаемый для световых лучей, которые, отражаясь от белой
поверхности бумаги, повышают интенсивность звучания
цвета. Но тайна обаяния, неизменной привлекательности
акварельной техники, ее вечной молодости и актуальности
остается неразгаданной. Свободное перетекание тонов,
мягкость переходов и насыщенность колористических
созвучий, активная роль бумаги, ее тона и фактуры – все
это сообщает акварели ни с чем не сравнимые очарование
и изысканность. Почти не допускающая переделок и пра-
вок, эта техника требует от художника особой чуткости,
верности глаза и руки, виртуозного владения цветом и фор-
мой. Настоящему мастеру она дает возможность бесконеч-
ного разнообразия эффектов. 
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Выставка графики
из фондов
Третьяковской
галереи, открытая 
в Лаврушинском
переулке до ноября
этого года,
представляет более
350 произведений
русской акварели
XVIII–XX веков,
среди которых – 
и хорошо известные
шедевры, и работы,
не знакомые
широкому кругу
зрителей.

Ирина Шуманова

Магия акварели

П.Ф.СОКОЛОВ
Цветы и фрукты
1840-е 
Бумага, акварель
26,5×19,2

Pyotr SOKOLOV
Flowers and Fruits
1840s 
Watercolour on paper
26.5×19.2 cm

Третьяковская галерея выражает при-

знательность Анатолию Ивановичу

Новикову за финансовую поддержку

выставки.
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The history of the technique has been

complex – it was not a straightforward

linear evolution, although the general trend

towards an awareness of the individual fea-

tures of visual language, and the formation

of a distinct aesthetic different from other

kinds of painting can be traced fairly clear-

ly. Watercolour lays completely open the

artist’s temperament, revealing the very

core of a creative individuality, in particular

the sense of colour, the degree and nature of

one’s gift for colour. This is why the history

of watercolour embraces a variety of trends,

and an astonishing richness of distinctive

modes of expression, styles and patterns,

each more original than another. 

Along with the best achievements of

the prominent watercolour artists – Karl

Briullov, Alexander Ivanov, Vasily Surikov,

Valentin Serov, and Mikhail Vrubel – who

represent the highest points in the realiza-

tion of the potential of watercolour, just as

important is the general culture of water-

colour art which has been shaped by the

efforts of a wide range of professionals, and

sometimes just amateurs, and reflects the

mentality of a generation.

The “Magic of Watercolour” exhi-

bition from the graphic art department of

the Tretyakov Gallery features more than

350 works of Russian watercolour art from

the 18th to 20th centuries which include

both well-known pieces and others that are

unknown to the general public.

Watercolour as a medium appeared in

Russia in the 18th century – the technique

was used for “illuminating” prints and

architectural drafts. The exhibition features

several rare, earliest pieces of that kind

made by unknown masters. By the late 18th

century watercolour already was an

autonomous art with some distinct means

of expression and artistic language.

Russia, like many other European

countries, borrowed the watercolour tech-

nique from England. The English water-

colour artists developed a special set of

techniques termed “wet in wet”. A dash of

paint was applied to a wide area of the

paper. The general tonality determined the

rest of the colours, and the impression was

shaped by gradual, barely perceptible

colour shadings. The most interesting

examples of this “English style” include

Mikhail Ivanov’s watercolour landscapes

(“View of Three Churches on Mount

Ararat”, 1783) and Gavriil Skorodumov’s

“Portrait of Ivan Skorodumov”, which,

unusual for its time in terms of genre, is

made all the more noteworthy by the fact

that the artist lived in England for a long

time and learned the technique of the Eng-

lish watercolour school in its purest form.

Another type of watercolour, which

came into its own a little while later, origi-

nated in Italy. In Italian watercolour, the

artist applies a drybrush technique whereby

one shade of colour is applied over another

gradually, after the preceding layer has

dried, touch by touch, intensifying the

shades of colour from light to dark. Italian

watercolours were marked by their diversity

of rich colours, plasticity, contrasts of light,

brightness and intensity of colour scheme.

The “Italian style” was imported to Russia

by the members of the large Russian artistic

community in Rome, holders of Academy

of Arts fellowships, first of all Karl Briullov. 

The genre of landscape was very

important for the development of the

watercolour in Russia. Along with pictures

made using watercolour only, other charac-

teristic pieces include those made with

watercolor and gouache, such as “View of a

Park in Tsarskoye Selo” by Ferdinand de

Meys, “A Mill and Pil Tower in Pavlovsk”

(1797 or later) by Sylvestr Shchedrin, and

gouache paintings “with watercolour

effect” such as “Pond in a Park in Tsarskoye

Selo” (early 1810s) by Andrei Martynov. 

These pieces show how the differ-

ences in the properties of watercolour

paints and their interaction with paper were

being explored at the turn of the centuries.

Views of architectural landmarks and fan-

tasias (so called “vedutas”) created by

architects were very important in the for-

mation of the genre of watercolour land-

scape. Such works include the gems of the

Tretyakov Gallery: Vasily Bazhenov’s “Ital-

ian Landscape. Rome” (1762-1764),

Andrei Voronikhin’s “Kazan Cathedral in

St. Petersburg” (1800), and Giacomo

Quarenghi’s “Landscape with Ruins”

(from the 1800s).

Fyodor Alexeyev was a master of

veduta and the founder of the genre of the

cityscape in Russia. His works “View of

Mikhailovsky Castle in St. Petersburg”

(1799-1800) and “View of Kazan Cathe-

dral” (1810s) are distinguished by the par-

ticular elegance of their craft. The translu-

cent pearly shades of colour, the perfection

of the shapes of buildings, the masterfully

arranged colour highlights on little staffage

figures lend to the pictures of the city views

charm and harmony of an ideal. Fyodor

Alexeyev’s traditions were carried on by his

student Maxim Vorobyev, who, in his water-

colour painting “The Neva View from the

Mining Institute” (1834 or earlier), created

one of the most soulful images of St. Peters-

burg in Russian art. 

In Vorobyev’s paintings, made, during

a journey, for the purpose of “recording the

surroundings”, the topographic precision is

combined with astonishing freedom, and

the affectivity of style goes together with an

extreme conventionality of artistic lan-

guage. Maxim Vorobyev started a whole

school of “recorders of surroundings” who

worked in the genre of “topographic land-

scape”. The works of Sokrat Vorobyev, the

brothers Nikanor and Grigory Chernetsov,

and Karl Rabus are distinguished by a con-

summate mastery, but lack that reverence

for technique, that magic of formal perfec-

tion which elevated Maxim Vorobyev’s

pieces to the plane of high art.

Both professional and amateur artists

en masse turned to watercolour landscape.

The exhibition for the first time introduces

a still little known culture of album water-

colour – pieces by Karl Kolman, Karl

Hampeln, Nicolas de Courteille, Nikolai

Tikhobrazov and others. Amateurs’ paint-

ings on the whole and amateurs’ water-

colours in particular are an essential part of

the art of the early 19th century. The circle

of amateur painters produced such promi-

nent artists as Pavel Fedotov and Fyodor

Tolstoy. A flavour of spontaneity and can-

didness demonstrating the artist’s “self-

education” lends a special charm to Fedo-

tov’s early watercolours, such as the twin

portraits of Maria and Apollon Kolesnikov

(1837), “A Stroll” (1837), “Gamekeepers

Ford during Martial Exercise” (1844). In

his famous sepia drawings the impeccable

craft elevates these “scenes from everyday

life” from the plane of an amateur’s pastime

to the level of important genres of visual art.

Tolstoy’s works represent an unex-

pected turn in the development of water-

colour art. They can be called watercolours

only by some stretch of imagination – the

artist ground and prepared the paints with

his own hands, so the paints were some-

thing in between gouache and watercolour.

Individually preparing the paints, the artist

could use the advantages of both media,

Irina Shumanova 

The Magic of Watercolour
Watercolour is one of the most complex and mysterious art
techniques. It seems at first glance that its secret is relatively
simple – pigments very finely ground and dissolved in water
form a translucent layer of paint colour penetrable for sun
beams which, reflecting from the white surface of paper,
enhance the intensity of colour. However, the mystery of the
charm and lasting allure of the watercolour technique, its eter-
nal freshness and relevance remains intractable. Interactions of

hues, a softness of colour transitions and an intensity of the clusters of colours, with the high
profile of paper, its colour and texture – all this imparts to the artistic language of watercolour
paintings an unmatched charm and elegance. Works in watercolour hardly allow alterations and
corrections in the course of their creation, and this technique requires from artists a special sen-
sitivity, precision of eye and hand, and a consummate mastery of colour and form. For an
accomplished painter, watercolour affords the opportunity of endless diversity of effects, sub-
tlest shading and decorative colour contrasts.

The exhibition of
watercolours from
the 18th to early 
20th centuries from
the Tretyakov
Galleryʼs Department
of graphic art 

И.А.ИВАНОВ
Дом графа 
А.К. Разумовского 
со стороны парка
Начало 1800-х
Бумага, акварель, тушь,
кисть, перо. 35,2×51,5

Ivan IVANOV
Count Andrei 
Razumovskyʼs House – 
A View from the Park.
Early 1800s
Watercolour, ink, brush,
quill on paper
35.2×51.5 cm

The Tretyakov Gallery expresses sincere

gratitude to Anatoly Novikov for financial

support of the exibition.
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applying dense non-transparent paint

colours and alternating them with the finest

glaze coat.

The intensity and fruitfulness of the

development of watercolour depended on

the demand for the technique existing at the

time, and on how well its language fitted in

with the aesthetic categories of the time. In

the age of Romanticism watercolour art for

the first time became aware of its autonomy.

Romanticism made the watercolour por-

trait a leading genre of the era. Sometimes it

seems that the images created by the promi-

nent artists of the first half of the 19th cen-

tury not only embodied but also shaped the

idea of the ideal of the age – the sitter's

mindset, and her or his appearance and

manners.  

Watercolour portraits of the first half

of the 19th century are presented at a sepa-

rate section of the exhibition, introducing

the viewer to the history of the genre and

featuring a large range of works. The early

works of the founder of the genre, Pyotr

Sokolov, demonstrate that the genre origi-

nated from the genre of the miniature por-

trait – the same small size, oval composi-

tion of the picture, and distinct treatment of

the space of a sheet.

Over time this link gradually disap-

peared – the image slowly claimed the

space of an entire paper sheet, the brush-

strokes became wide, unrestrained and ver-

satile, and the paint colours – translucent

and lightsome. Each created quickly, at one

sitting, Sokolov’s pictures from the 1820s-

early 1830s are full of refined charm of a

friendly dialogue between the artist and his

model. Sokolov’s achievements inspired

followers in considerable numbers (includ-

ing his son Alexander Sokolov) – the show

features many of their works, including the

pieces of Vladimir Gau, Afanasii

Nadezhdin, Mikhail Alexeyev, Ivan Alex-

eyev, Alexander Vorobyev, Konstantin

Osokin and others. Learning and diversify-

ing Sokolov’s techniques, these artists cre-

ated a range of portraits of their contempo-

raries which have such a strong stylistic kin-

ship that, taken together, they appear as a

portrait of the beautiful classic era within

whose cultural environment the art of

watercolour portrait came about, bloss-

omed, and then vanished forever together

with the generation whose image it pre-

served so carefully.

Another distinct trend in watercolour

portraiture is represented by the brothers

Alexander and Karl Briullov. The modest

charm of Sokolov’s reticent sitters presents

a sharp contrast to the flamboyancy and

artistic posture of the theatrical and flashy

portraits by Briullov which are always repre-

sentative, even when the artist’s goals are

modest in scope. In Briullov’s portraits the

sitters’ characterization is bolstered by a

variety of accessories – the patterns of the

iridescent creases of the fabric, the open-

work lace, and the interplay of different tex-

tures. The Tretyakov Gallery’s treasured

gems include Karl Briullov’s masterpieces

such as big ceremonial portraits – “Portrait

of Grigory and Varvara Olenin” (1827) and

“Portrait of Maria Buteneva with Her

Daughter Maria” (1835). 

A past master of genre scenes and

landscapes, Briullov masterfully introduced

elements of those fields into his portraits.

Such form made the artistic challenge more

difficult and at the same time enabled the

artist to display fully his great gift for

colours, unbounding his “ardent artistic

temperament and exuberant imagination”.1

Any show of Briullov’s watercolour artwork

would not have been complete without his

Italian scenes, so much favoured by the

artist’s contemporaries, – “the gems of his

imagination and phenomenal brush”.2

The exhibition features a whole

“suite” of Briullov’s small Italian genre

scenes: working on these happy and care-

free pictures, he enjoyed freedom from the

academic canons. The artist achieved in

these pieces an elegant “Mediterranean”

colouristic richness and masterfully harmo-

nized the complex polychrome clusters of

colours, achieving a strong intensity and a

nearly ostentatious precision and perfec-

tion. The gift of Briullov the watercolourist

also showed off in sepia, a monochrome

variety of the technique. The sepia pieces

“invite a new understanding of aesthetic

perfection of an oeuvre”,3 giving the artist  a

special freedom of breathing and causing

him to anticipate, to a certain extent, new

techniques and new trends in watercolour

painting.

The watercolours by Alexander

Ivanov are an absolutely unique legacy, an

unsurpassed achievement in terms of mas-

tery of the media and an ultimate expres-

sion of its essence. The artist turned to

постепенно, после просыхания преды-

дущего слоя, мазками, градации цвета

усиливаются от светлого к темному.

Итальянскую акварель отличали звуч-

ное многоцветие, пластичность, яр-

кость и напряженность колорита. Про-

водниками «итальянской манеры»

стали члены обширной русской художе-

ственной колонии в Риме, пенсионеры

Академии художеств, и прежде всего –

К.П.Брюллов.

Большую роль в развитии акваре-

ли в России играл пейзажный жанр.

Здесь наряду с произведениями, испол-

ненными исключительно акварелью,

показательны и работы, сочетающие

акварель с гуашью – «Вид Царско-

сельского парка» (1793) Ф. де Мейса,

«Мельница и башня Пиль в Павловске»

(не ранее 1797) С.Ф.Щедрина, а также

гуаши с «эффектом акварели», на-

пример «Пруд в парке Царского Села»

(начало 1810-х) А.Е.Мартынова. Они

демонстрируют происходивший на ру-

беже веков процесс осмысления разли-

чий свойств водорастворимых красок,

их взаимодействия с бумагой. Важной

линией в формировании акварельного

пейзажного жанра стали архитектурные

виды и фантазии – ведуты, – исполнен-

ные архитекторами. Среди такого рода

произведений гордость коллекции

ГТГ – «Итальянский пейзаж. Рим»

(1762–1764) В.И.Баженова, «Казанский

собор в Петербурге» (1800) А.Н.Воро-

нихина, «Пейзаж с руинами» (1800-е)

Дж.Кваренги. Блестящим мастером

ведуты, родоначальником городского

пейзажа в России был Ф.Я.Алексеев.

Его листы «Вид на Михайловский

замок в Петербурге» (1799–1800), «Вид

на Казанский собор» (1810-е) отличает

изящество техники. Прозрачные жем-

чужные оттенки цвета, совершенство

архитектурных форм, мастерски рас-

ставленные цветовые акценты стаф-

фажных фигурок придают запечатлен-

ным ансамблям очарование и гар-

монию идеала. Традиции Алексеева

продолжил его ученик М.Н.Воробьев,

создавший один из самых проникно-

венных образов Петербурга в русском

искусстве. В его рисунках из путеше-

ствий, предпринятых для «снятия

видов», топографическая точность со-

четается с удивительной свободой, эмо-

циональность манеры исполнения –

с крайней условностью художественно-

го языка.

Акварельный пейзаж получил

широкое распространение как в кругу

профессиональных художников, так

и среди любителей. Экспозиция впер-

вые представляет малоизученный еще

пласт альбомной акварельной культу-

ры – графику К.И.Кольмана, Н.К.Гам-

пельна, Н.Куртейля, Н.И.Тихобразова.

Любительское рисование в целом и

акварель в частности – существенная

составляющая искусства начала XIX

века. Из среды художников-любителей

выходят такие крупные мастера, как

П.А.Федотов и Ф.П.Толстой. Особое

обаяние ранним акварелям Федотова

(парные портреты супругов Колеснико-

вых, 1837; «Прогулка», 1837; «Переход

егерей вброд на маневрах», 1844) сооб-

щают непосредственность, искрен-

ность, которые выдают путь «самообра-

зования» их создателя. В его знамени-

тых сепиях безупречность исполнения

выводит бытовую зарисовку из области

любительского досуга в один из важных

жанров изобразительного искусства.

Работы Толстого – неожиданный

поворот в развитии акварели. Они

достаточно условно могут быть причи-

слены к этой технике: художник сам

растирал и готовил краски, которые

представляли собой нечто среднее

между гуашью и акварелью. Авторские

краски позволяли использовать преи-

мущества обеих техник – работать и

корпусными мазками, и тончайшими

лессировками.

Интенсивность и плодотворность

развития акварели зависела от степени

ее востребованности, от того, насколь-

ко ее язык соответствовал эстетическим

категориям эпохи. В эпоху романтизма

акварель впервые по-настоящему обре-

тает самостоятельность. В ранг ведуще-

го жанра того времени был выведен

портрет. Порой кажется, что художе-

ственные образы, созданные мастерами

первой половины ХIХ века не только

воплотили, но и сформировали пред-

ставления об идеале эпохи – душевный

строй модели, сам ее облик, манеру

поведения.

Акварельный портрет первой

половины ХIХ столетия составляет

самостоятельный раздел экспозиции,

в котором это явление рассматривается

в динамике. Ранние работы родона-

чальника жанра П.Ф.Соколова рас-

крывают свое происхождение от пор-

третной миниатюры – в характерном

малом формате, овальной композиции,

особой трактовке пространства листа.

Со временем эта связь утрачивается,

изображение осторожно осваивает всю

плоскость бумажного листа, мазок ста-

новится широким, свободным и разно-

образным, краски – прозрачными, лег-

кими. Выполненные за один сеанс,

работы Соколова 1820-х – начала 1830-х

годов полны тонкого обаяния друже-

ского диалога между художником и

моделью. Достижения мастера вдохно-

вляют большой круг последователей,

достаточно широко представленный на

1 Apollon Mokritsky. Recollections about Karl Briullov. Quoted from:
Karl Briullov in letters, documents and reminiscences of his con-
temporaries. Moscow, 1961. p. 148.

2 Op.cit., p. 148. 

3 Eugenia Plotnikova. Exhibition of Russian watercolours from the
late 18th – early 20th centuries from the collection of the State
Tretyakov Gallery. Moscow, 1966, p. 16.

И.Н.КРАМСКОЙ
Деревенский дворик 
во Франции. 1876
Бумага цветная, акварель,
белила. 24×31,5

Ivan KRAMSKOY
Courtyard in a Village 
in France. 1876
Watercolour on coloured
paper, white. 24×31.5 cm

� П.А.ФЕДОТОВ
Прогулка. 1837
Бумага, акварель
26,5×21,4

�Pavel FEDOTOV
A Stroll. 1837
Watercolour on paper
26.5×21.4

Ф.А.ВАСИЛЬЕВ
После проливного
дождя. 1870
Бумага, акварель,
белила. 17,3×36,1

Fyodor VASILIEV
After Heavy Rain. 1870
Watercolour on paper,
white. 17.3×36.1 cm
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watercolour when he was already an experi-

enced and accomplished oil painter, and

even his first watercolour paintings (“A

Bridegroom Choosing Earrings for His

Bride”, 1838, and “October Festivities in

Rome”,1842) are astonishing for their dar-

ing and perfection. In the way the artist

treated the media one clearly feels his

delight at the new opportunities opened up

for him. For Ivanov, watercolour was a

technique of artistic quest, a technique

affording novel treatment of space in terms

of light and colour. Made quickly, “in one

breath”, his plein-air landscapes of the

mid-1840s and 1850s (“Italian Landscape.

Nettuno”, “Seashore in Naples”, “Boats”,

“Water and Rocks”) offer the viewer an

opportunity to experience the development

of a picture from the first to the last brush-

strokes.

Sunlight is the theme of many of

Ivanov’s watercolours. As if aware of the

uniqueness of the artistic challenge, Ivanov

supplied such pieces with an explanatory

note “made in the sunshine”.  His “Terrace

with Grape Vines” belongs to the most

famous among Ivanov’s “experimental”

albums which consists of nearly mono-

chrome plein-air sketches. In these pic-

tures, a dazzling sunlight embodied in the

shining whiteness of a paper sheet capri-

ciously changes the form and colour of the

objects, blends silhouettes, and creates an

effect of mercurial light and air and vibrant

opalescent matter.

Ivanov’s “biblical sketches” are

undoubtedly the artist’s major accomplish-

ment. In the conventions of the watercolour

technique, in the conceptual incomplete-

ness of statement peculiar to a sketch,

Ivanov achieved congruity with his creative

intent. The techniques of the biblical

sketches are diverse – they vary, blend

together and are reborn in response to a

specific artistic goal. 

In some pictures the paints are trans-

parent almost to the point of immateriality,

in others, the watercolours are multi-lay-

ered, dense and solid. In the pictures on

dark paper the effect of an enthralling inner

glow was achieved through the use of white

pigments. As it turned out, Ivanov’s water-

colour pieces practically had no impact on

the art of his contemporaries and immedi-

ate successors. His watercolours, known

only to a few people, remained in the safe-

keeping of the artist’s brother Sergei Ivanov

and Mikhail Botkin “until the time would

come”, as was willed by the artist himself,

who was aware that his discoveries “were

ahead of the times”. Some of them were

printed in the 1870s-1880s4, but it was not

before these watercolours were transferred

to the Rumyantsev Museum that they start-

ed to play an important role in the life of art

exerting a great influence on the generation

of artists of the late 19th-early 20th cen-

turies. 

After the deaths, very close to one

another in time, of the prominent water-

colour artists Sokolov, Karl Briullov and

Ivanov, this kind of art experienced a diffi-

cult period. The demise of such masters of

the genre marked a change of epochs and

coincided with the beginning of major shifts

in the way that the goals and mission of

art were perceived by society. The refined

выставке работами В.И.Гау, А.Д.На-

деждина, М.Н.Алексеева, И.Алексеева,

А.М.Воробьева, К.С.Осокина. Осваи-

вая и варьируя соколовские приемы,

художники создали галерею образов,

настолько стилистически родственных,

что в совокупности они воспринимают-

ся как портрет прекрасной классиче-

ской эпохи, в культуре которой искус-

ство акварельного портрета возникло,

расцвело и ушло безвозвратно вместе

с поколением, чей образ оно так береж-

но сохранило.

Другая самостоятельная линия

акварельного портрета представлена

творчеством братьев Александра и

Карла Брюлловых. Скромному обая-

нию моделей Соколова противостоят

поза, артистический жест постановоч-

ных картинных брюлловских портре-

тов, всегда, даже при камерных зада-

чах, сохраняющих репрезентативность.

Характеристика модели у Брюллова

поддержана многоголосием аксессуа-

ров: узором переливчатых складок тка-

ней, ажурным рисунком кружева, иг-

рой фактур. Гордость собрания Третья-

ковской галереи – шедевры кисти

К.П.Брюллова: большие парадные пор-

треты Г.Н. и В.А. Олениных (1827),

М.И.Бутеневой с дочерью Марией

(1835). Мастер жанровых сцен и пейза-

жей, Брюллов виртуозно вводит их

элементы в портрет. Такая форма и

усложняла живописную задачу, и одно-

временно позволяла в полной мере

проявиться мощному колористическо-

му дару художника, раскрепощала его

«пылкий художнический темперамент

и плодовитое воображение»1. Харак-

теристика акварельного творчества

К.П.Брюллова была бы неполной без

показа столь любимых современника-

ми художника итальянских сценок –

«перлов его фантазии и гениальной

кисти»2. На выставке экспонируется це-

лая «сюита» маленьких веселых и безза-

ботных итальянских жанров мастера,

в которых он чувствовал себя свобод-

ным от академических канонов. Худож-

ник добился здесь нарядной «средизем-

номорской» звучности цвета, умело

гармонизировал сложные колористи-

ческие аккорды, достиг предельной

интенсивности красок и почти картин-

ной выверенности и завершенности3.

Уникально акварельное наследие

А.А.Иванова. Это непревзойденный

еще рубеж мастерства владения техни-

кой и абсолютное выражение ее сути.

К акварели художник обратился, обла-

дая уже большим опытом в живописи

маслом. Даже первые его графические

работы («Жених, выбирающий серьги

невесте», 1838; «Октябрьские праздни-

ки в Риме», 1842) поражают смелостью

и совершенством. Чувствуется восторг

художника перед открывшимися воз-

можностями. Для Иванова акварель –

это техника живописных исканий,

обретения нового цветового и светового

решения пространства. Написанные

быстро, «на одном дыхании» натурные

пейзажи середины 1840-х – 1850-х годов

(«Море у берегов Неаполя», «Лодки»,

«Вода и камни»), позволяют зрителю

прочувствовать процесс рождения изо-

бражения от первого и до последнего

движения кисти.

Тема многих акварелей Иванова –

солнечный свет. Словно осознавая уни-

кальность художественной задачи,

мастер отмечал произведения подобно-

го рода специальным пояснением:

«исполненные на солнце». Акварель

«Терасса, увитая виноградом» предста-

вляет знаменитый «эксперименталь-

ный» альбом Иванова, составленный из

почти монохромных натурных зарисо-

вок. В них ослепительный солнечный

свет, воплощенный в сияющей белизне

листа бумаги, своевольно меняет форму

и цвет предметов, обобщает очертания,

создает эффект подвижной световоз-

душной среды, трепещущей, перели-

вающейся материи.

Вершиной творчества Иванова

несомненно являются его «библейские

эскизы». В условности акварельной тех-

ники, в принципиальной незакончен-

ности высказывания, свойственной

природе эскиза, художник находит со-

ответствие своему замыслу. В библей-

ских эскизах нет единообразия техни-

ческих приемов – они варьируются,

сочетаются и рождаются заново в связи

с той или иной живописной задачей.

В одних листах краски почти немате-

риально прозрачны, в других – аква-

рель становится многослойной и при-

обретает плотность и весомость звуча-

ния. В композициях, исполненных на

темных бумагах, эффект завораживаю-

щего внутреннего свечения достигается

применением белил. Судьба акварель-

ного наследия А.А.Иванова сложилась

так, что оно практически не имело

никакого воздействия на искусство

современников и ближайших потом-

ков. Известные лишь очень узкому

кругу лиц акварели были бережно хра-

нимы братом художника С.А.Ивано-

вым и М.П.Боткиным согласно воле

самого автора, осознававшего «прежде-

временность» своих открытий. Частич-

но опубликованные в 1870-е – 1880-е

годы4 они лишь тогда стали важным

фактом художественной жизни, оказав-

шим огромное влияние на поколение

рубежа XIX–ХХ веков.

1 Мокрицкий А. Воспомина-
ния о Брюллове. Цит по:
К.П.Брюллов в письмах,
документах и воспомина-
ниях современников. М.,
1961. С. 148.

2 Там же.

3 Талант Брюллова-акварели-
ста раскрылся и в монох-
ромной разновидности этой
техники – сепии. Здесь воз-
никает новое понимание
эстетической законченно-
сти произведения, худож-
ник обретает особую свобо-
ду дыхания, в чем-то преду-
гадывая новые возможно-
сти техники и пути развития
акварели (см.: Плотнико-
ва Е.Л. Выставка русской
акварели конца XVIII –
начала ХХ века из собра-
ния Государственной Третья-
ковской галереи. М., 1966.
С. 16).

4 Эскизы из Священной исто-
рии Иванова. I–XIV. Бер-
лин, 1879–1887.4 Sketches from Ivanov s̓ Divine History. I–XIV. Berlin, 1879–1887.

В.Д.ПОЛЕНОВ 
Среди учителей
(Христос отрок 
в синагоге). 1894
Эскиз картины «Среди
учителей» 
(1896, ГТГ)
Бумага, акварель,
графитный карандаш
22,4×40,5

Vasily POLENOV
Among the Teachers
1894
Study for the painting
“The Young Jesus 
in the Synagogue”
(1896. Tretyakov Gallery)
Watercolour, pencil on
paper 
22.4×40.5 cm

� В.Е.МАКОВСКИЙ  
В казначействе 
в ожидании пенсии
1879
Бумага, акварель,
графитный карандаш
17,3×25,7

Vladimir MAKOVSKY
Waiting for Pension at a
Treasurerʼs Office. 1879
Watercolour, pencil on
paper 
17.3×25.7 cm

В.И.СУРИКОВ 
Портрет Ольги
Васильевны Суриковой
(1878–1958), дочери
художника. 1883–1884
Бумага, акварель,
графитный карандаш
27×21

Vasily SURIKOV
Portrait of Olga 
Vasilievna Surikova
(1878-1958), the Artistʼs
Daughter. 1883-1884
Watercolour, pencil on
paper 
27×21 cm
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aesthetics and exquisite culture of water-

colour art, with the conventionality and

artistry of its language, in the 1860s did not

quite correspond with the social challenges

of the new artistic epoch. The position of

watercolour remained secure only in such

traditional areas for this art as landscape,

the “Italian genre”, and costumed portrai-

ture. In these subgenres the traditions and

professionalism of execution were carefully

maintained. The elaborate works of Fyodor

Bronnikov, Alexander Rizzoni, Karlis

Huns, Luigi Premazzi, Ivan Raulov, and

Lev Lagorio treated watercolour as a tech-

nical variety of oil painting. The works of

the artists who carried on this tradition

demonstrate a very naturally occurring and

smooth change between generations of

“conservative” watercolour artists. 

Meanwhile, the hierarchy and pat-

terns of the main genres of watercolour

were undergoing major changes. Water-

colour portraits and home interior pieces as

indispensable attributes of the everyday life

of the nobility and household decoration

were faced with a fashionable rival such as

the daguerreotype, and then photography,

which gradually replaced them as a “docu-

menting” medium. The artists no longer

received commissions for intimate water-

colour portraits; now, they had new sitters –

friends and relatives. This sort of portraiture

was now one of the “utility” genres used as

a platform for the quest for new means of

expression and formation of a new language

of watercolour.

In the middle of the century water-

colour made inroads into other genres as

well, such as the plein-air sketch, illustra-

tions, scenes from everyday life with social

critical messages, and satirical sketches.

Each of these genres modestly enriched the

watercolour technique with new features.

Pyotr Shmelkov in his scenes from everyday

life worked on improving the interaction

between watercolour and pencil drawing

applied over an as yet wet layer of paint:

“two elements fuse – painting and draw-

ing”.5 In the sketches and drafts of the

“Peredvizhniki” (Wanderers) Exhibition

Society artists the natural and even

unavoidable effect of incompleteness start-

ed to be treated as a special advantage of the

watercolour painting method, and an

important aesthetic technique.

In the 1870s the young generation of

artists, it seemed, discovered for themselves

anew the potential of watercolour. Their

pieces were not public, but an art technique

“for oneself” affording an absolute freedom

of self-expression. So, Ivan Kramskoy’s

watercolour landscapes such as “Gate in a

Garden” (1874), “Courtyard in a Village in

France” (1876), “In Meudon Grove Near

Paris” (1876), “Hapsal” (1878) reveal to us

a completely novel, “unknown” Kramskoy.

It is hard to believe that these cheerful, mul-

ticolour pictures made with inspiration and

artistry were created by a painter whose

paintings are marked by level-headedness,

emotional restraint and an austere, nearly

ascetic colour design. It is not so much the

“inopportunity” of these small master-

pieces, their incongruity with the style of

Kramskoy the artist and the views of Kram-

skoy the theoritician of art and the public

figure, that is astonishing but the very vigour

of his gift for colours which remained

unused in the artist’s work as a painter.

The genre of sepia landscape, pre-

sented at the exhibition by the artwork of

Lev Lagorio, Alexei Bogolyubov, Fyodor

Vasiliev and Isaac Levitan, had followed an

interesting course since the 1860s. These

works share in common a nobleness and

artistry of execution based on an infinite

diversity of brushwork techniques and

modes of application of the brush, and on

different degrees of elaborateness of treat-

ment of the surface and density of the

paint layer.

Many “Peredvizhniki” artists turned

to watercolour only occasionally. However,

in their watercolour pieces the results of

their artistic quest were revealed earlier, or

could be seen more clearly. Thus, compari-

son of Isaac Levitan’s and Valentin Serov’s

landscapes of the 1890s-1900s point to the

the instance in the history of landscape art

when watercolour gave rise to “psychologi-

cal” landscape conveying a state and mood

of the nature – “…the tender, gossamer

allure of Russian nature, its elegiac charm”. 

После почти одновременного ухода

с художественной сцены выдающихся

мастеров-акварелистов П.Ф.Соколова,

К.П.Брюллова и А.А.Иванова акварель

переживает очень сложный период,

отмеченный серьезными изменениями

в понимании задач и предназначения

искусства, наметившимися в обще-

стве. Утонченная эстетика и изыскан-

ная культура акварели с условностью и

артистизмом ее языка в 1860-е годы не

вполне соответствовали тем социаль-

ным задачам, которые выдвигались

новой художественной эпохой. Пози-

ции акварели оставались непоколеби-

мыми лишь в таких традиционных для

нее областях применения, как видо-

вой ландшафт, «итальянский жанр»,

костюмированный портрет. Здесь за-

ботливо сохранялись традиции, про-

фессионализм исполнения. Тщательно

разработанные, «картинные» листы

К.Ф.Гуна, Ф.А.Бронникова, Л.О.Пре-

мацци, И.П.Раулова, А.А.Риццони,

Л.Ф.Лагорио трактуют акварель как

техническую разновидность живопи-

си. Произведения воспринявших эту

традицию художников демонстрируют

очень естественную и неконфликтную

смену поколений акварелистов-«кон-

серваторов». 

Одновременно большие перемены

происходят в иерархии и бытовании

основных жанров акварели. Акварель-

ный портрет и интерьер как непремен-

ные атрибуты дворянского быта стал-

киваются с появлением модного конку-

рента – даггеротипа, а затем фотогра-

фии, которая постепенно замещает их

«документальные» функции. Камерный

акварельный портрет почти перестает

быть заказным, он входит теперь в «ра-

бочий» круг жанров, где происходит

поиск иных средств выразительности,

исподволь формируется иной язык

акварели.

В середине XIX века акварель

осваивает новые сферы применения –

натурный этюд, иллюстрация, крити-

ческий бытовой жанр, сатирические

зарисовки. Каждый из этих жанров

скромно обогащает технику какими-то

особыми чертами. В бытовых сценках

П.М.Шмелькова отрабатывается прин-

цип взаимодействия акварели и каран-

дашного рисунка, проложенного по-

верх еще не просохшего слоя краски,

«происходит соединение двух начал –

живописного и графического»5. В эс-

кизах и этюдах картин художников-

передвижников естественный и даже

неизбежный эффект незаконченности

начинает осознаваться как особое пре-

имущество техники, важный эстетиче-

ский прием.

В 1870-е годы молодое поколение

художников как бы заново раскрывает

возможности акварели. Она не публич-

на, это – техника «для себя», дающая

абсолютную свободу самовыражения.

Так, совершенно непривычного, «неиз-

вестного» Крамского являют нам его

пейзажные «Калитка в саду» (1874),

«Деревенский дворик во Франции»

(1876), «В роще Медон близ Парижа»

(1876), «Гапсаль» (1878). Трудно пове-

рить, что жизнерадостные, многоцвет-

ные работы, исполненные вдохновен-

но и артистично, принадлежат кисти

художника, которого в живописи отли-

чают рассудительность, эмоциональная

сдержанность, скупая, почти аскетич-

ная цветовая гамма. Поражает не столь-

ко даже «несвоевременность» этих ма-

леньких шедеров, их несоответствие

живописной манере Крамского-худож-

ника и системе взглядов Крамского –

теоретика искусства и общественного

деятеля, сколько сама мощь его колори-

стической одаренности, не нашедшая

выхода в живописной практике.

С 1860-х годов очень интересно

выстраивается линия развития пейзажа

в сепии, представленная на выставке

работами Л.Ф.Лагорио, А.П.Боголюбо-

ва, Ф.А.Васильева и И.И.Левитана. Их

объединяют благородство и артистизм

исполнения, основывающиеся на бес-

конечном разнообразии приемов вла-

дения кистью, характере ее прикосно-

вений к бумаге, на различной степени

проработки поверхности и нагруженно-

сти красочного слоя.

Для многих мастеров-передвиж-

ников обращение к акварели было еди-

ничным, эпизодическим. Однако в

акварели результаты их художествен-

ных поисков проявляются раньше или

прочитываются яснее. Так, сопоставле-

ние работ И.И.Левитана и В.А.Серова

1890–1900-х годов позволяет уловить

тот момент в истории пейзажа, когда в

акварели рождается «психологический

пейзаж», передающий состояние при-

роды, ее настроение – «нежную, про-

зрачную прелесть русской природы, ее

грустное очарование»6.

Мощный импульс в постижении

особенностей языка акварели и осозна-

нии ее эстетических возможностей дает

введение изучения этой техники в про-

грамму высших художественных учеб-

ных заведений. Во многом новый взлет

в акварельной живописи на рубеже

ХIХ–XX веков связан с деятельностью

П.П.Чистякова, он был осуществлен

его учениками – В.И.Суриковым,

В.А.Серовым и М.А.Врубелем. Фено-

мен «чистяковской школы» заключает-

ся в непохожести вышедших из нее

5 Плотникова Е.Л. Выставка
русской акварели конца
XVIII – начала ХХ века из
собрания Государственной
Третьяковской галереи. М.,
1966. С. 20.

6 Головин А.Я. Воспомина-
ния. Цит по: Встречи и впе-
чатления. Письма. Воспо-
минания о Головине. Л.–М.,
1960. С. 27.5 Eugenia Plotnikova. Op.cit. p. 20.

В.А.СЕРОВ
Королевский сад 
в Афинах. 1907
Бумага, графитный
карандаш, акварель
22,6×35,3

Valentin SEROV
Royal Garden in Athens.
1907
Watercolour, pencil on
paper 
22.6×35.3 cm

� И.И.ЛЕВИТАН
Осень. 1890-е
Бумага, акварель,
графитный карандаш
31,5×44

Isaac LEVITAN
Autumn. 1890s
Watercolour, pencil on
paper 
31.5×44 cm

А.П.ОСТРОУМОВА-
ЛЕБЕДЕВА
Амстердам. 1913
Бумага на картоне,
акварель, уголь
34,5×50

Anna OSTROUMOVA-
LEBEDEVA
Amsterdam. 1913
Watercolourl, charcoal on
paper mounted on card-
board. 34.5×50 cm

Е.Д.ПОЛЕНОВА
На дворе зимой. 1890-е
Бумага, акварель
50×32,1

Yelena POLENOVA
Enclosure Around 
a Village Dwelling 
in Winter. 1890s
Watercolour on paper
50×32.1 cm



ВЫСТАВКИ

79ТРЕТЬЯКОВСКАЯ ГАЛЕРЕЯ   /  THE TRETYAKOV GALLERY  / #3’2008

CURRENT EXHIBITIONS

78 ТРЕТЬЯКОВСКАЯ ГАЛЕРЕЯ   /  THE TRETYAKOV GALLERY  / #3’2008

художников. Чистяков обладал особым

даром выявлять и развивать индивиду-

альные черты, манеру письма каждого

из них, «указать путь» (по выражению

Сурикова).

В художественной системе Сури-

кова, а может быть, и в его жизни ак-

варели отведено особое место7. В этой

технике он постоянно работал на про-

тяжении почти 50 лет. Эволюция его

акварельной манеры очевидна. Ее нача-

ло обозначено Сибирским циклом, ис-

полненным летом 1873 года до занятий

у Чистякова. Эти пейзажи объединяет

строгость колористического решения,

построенного на синевато-зеленых, «не

знающих солнца» оттенках, «словно

подсказанных художнику самой суровой

сибирской природой»8. Серия итальян-

ских акварелей 1883–1884 годов –

шедевры акварельной манеры Сурико-

ва. Ему подвластны жемчужное марево

утреннего света, играющего на белых

стенах соборов, слепящая яркость пом-

пейских фресок, буйство красок карна-

вала. Он пишет и «воздушной, паутин-

ной кисточкой», прозрачными тонами,

едва прикасаясь к бумаге, и слоистыми

лессировками, и короткими, «дерзки-

ми» ударами кисти, и широкими пере-

ливчатыми затеками. Другая знамени-

тая серия акварелей – испанская – соз-

дана в 1910 году во время совместного

европейского турне В.И.Сурикова и

П.П.Кончаловского. Естественно воз-

никшее между ними соперничество

было не просто соревнованием двух

замечательных колористов, представи-

телей разных поколений, но плодотвор-

ным для обоих столкновением разных

художественных систем. Акварель Су-

рикова, будучи очень чутким инстру-

ментом, впитывает в себя черты искус-

ства Нового времени. Экспрессия цвета,

его эмоциональная напряженность, ос-

трота диссонирующих сопоставлений,

культ незаконченности меняют его ак-

варельную систему: он пишет размаши-

стыми движениями кисти, широкими

свободными заливками по влажной

бумаге, доводя «красочную звучность

акварели почти до парадокса, до пере-

напряжения»9. Таковы «Севилья», «Бой

быков в Севилье».

В творчестве младших учеников

Чистякова – Врубеля и Серова – аква-

рель обретает значительность, сопоста-

вимую с их живописными произведе-

ниями. Работая буквально рядом, «рука

об руку», каждый из них прошел соб-

ственный путь в акварели. Одаренный

одинаково щедро талантом рисоваль-

щика и колориста Серов выработал

такую систему письма акварелью, где

линия и цвет неразделимы. Он видел

предметы обобщенно, воплощая их на

листе бумаги как лаконичные пластиче-

ские формулы, одним движением кисти

моделировал форму и сообщал ей цвет.

По своей природе акварель Серова

тяготеет к графике, подчиняясь зако-

нам этого вида искусства в отношении

к поверхности листа, принципам по-

строения пространства и формы, степе-

ни условности языка. Колористическая

гамма работ художника сдержана, по-

строена на множественности тончай-

ших градаций тона, разнообразии нюан-

сировок и оттенков, ее благородный

серый цвет способен выразить все цве-

товое многообразие мира. Удивительны

никогда ранее не экспонировавшие-

ся акварельные наброски «В дороге»

(1900-е) и «Греция. Остров Крит»

(1907). Подойдя в них к некой грани-

це предметного мира, к предельной

степени условности языка, допустимой

в рамках пластической системы того

времени, Серов затрагивает задачи

будущего художественного поколения,

нерв их эксперимента с абстрактной

формой.

Врубель обладал редкой предрас-

положенностью к работе акварелью.

Поразительно, что уже его первые

акварельные опусы «Голова девочки

(1882), «Е.М.Бем, сидящая в кресле»

(1882), «За кружкой пива» (1883),

исполненные в период обучения в Ака-

демии, лишены налета ученичества,

выдают руку прирожденного акваре-

листа. Художник мгновенно осознал

огромные перспективы, которые от-

крывала именно его художественным

потребностям акварельная техника.

Акварельная манера Врубеля очень

разнообразна: в «Персидском принце»

(1886) он выслаивает пространство

листа мельчайшими, тщательно нюан-

сированными по цвету мазками, скру-

пулезно следующими форме; в «Пор-

трете артистки Т.С.Любатович» (1890-е)

When watercolour technique was

introduced in the curriculum of art col-

leges, this gave a huge impetus to explo-

ration of the potential and aesthetic oppor-

tunities of the language of watercolour. In

many aspects the new high point in water-

colour art at the turn of the 19th and 20th

centuries came about thanks to Pavel

Chistyakov and was maintained by his stu-

dents – Vasily Surikov, Valentin Serov and

Mikhail Vrubel. What is peculiar about

“Chistyakov’s school” is that the artists

schooled in it were very different from each

other – as a teacher Chistyakov had a spe-

cial gift for identifying and cultivating the

individual traits and distinct styles of each

of his students, for “showing the way”, as

Surikov put it.  

In Surikov’s art, and maybe in his life

as well, watercolour occupied a special

place. Abram Efros’s somewhat jocose

remark is astonishingly accurate in its

essence, “There were two creatures: one was

Surikov, another, Vasily Ivanovich. Surikov

was a national treasure and created ‘Boyari-

na Morozova’; Vasily Ivanovich lived for

himself and produced watercolours. We did

not know him until very recently, and we

only begin to know him now.” 

Watercolour was not an episode in

Surikov’s life – he was painting water-

colours for nearly 50 years. The evolution of

his style in watercolour is obvious. A Siber-

ian series from the summer of 1873, before

Chistyakov’s classes began, marked the

beginning of the road, with watercolour

landscape pieces that share in common the

austerity of the colour scheme based on

bluish-green, “unfamiliar with the sun”,

hues that “seem to have been suggested to

the artist by the harsh Siberian nature”.9

The Italian watercolours from a series

created in 1883-1884 are the gems of

Surikov’s art in this technique. He master-

fully conveyed the pearl-coloured heat haze

of the morning sunlight reflected on the

white walls of the cathedrals, the dazzling

brightness of Pompeian frescos, and the

exuberance of colours of the carnival. He

would use an “ethereal, gossamer brush”,

producing translucent tints of colour, bare-

ly touching the paper; or he would use the

technique of the layered glaze, applying

swift and “daring” bright brushstrokes or

producing wide opalescent mottles. 

Another famous collection of water-

colours is the Spanish series created in 1910

when Surikov and Pyotr Konchalovsky

traveled in Europe. The rivalry that natural-

ly arose between them was not just a contest

of the two excellent colourists and artists

from two different generations – it was an

encounter of two artistic mindsets, and use-

ful for each other. A very sensitive instru-

ment of the artist, Surikov’s watercolour

absorbed the features of the art of the new

time. The expressiveness and emotional

charge of the colour design, the sharpness

of discordant juxtapositions, a cult of

incompleteness changed Surikov’s style –

he used sweeping brushstrokes, liberally

applied paint over wide areas on wet paper,

sharpened “the colour intensity almost to a

paradoxical level, to overstrain…” Such are

his works “Seville” and “Bullfight in

Seville”.

In the art of Chistyakov’s younger stu-

dents, Mikhail Vrubel and Valentin Serov,

watercolour is nearly as important as their

paintings. Working literally side by side,

“arm in arm”, each one of them pursued

his own course in this artform. Equally gift-

ed as a draughtsman and a colourist, Serov

developed a watercolour style where line

and colour were inseparable. He saw and

perceived the shapes of objects in a general-

ized manner, committing them to paper in

a form of terse figurative formulas. 

In a single brushstroke, he would

paint, construct and model the form and

give it colour. In its very nature Serov’s

watercolour style has a likeness with draw-

ing – the same treatment of the paper sur-

face, the same principles of construction of

space and form, the same level of conven-

tionality of language. His colour design is

discreet and based on a wide variety of the

subtlest hues and diversity of tints and

tones. His noble grey colour can express the

entire colour diversity of the world. 

Serov’s sketches such as “On the

Road” (1900s) and “Greece. The Island of

Crete”(1907), never previously displayed,

are astonishing. In these pieces, the outlines

of the real world are not so much represent-

ed as suggested. Real-life objects, and the

real-life world are not reproduced, but

rather are born again within the conven-

tional space of a paper sheet. While Serov in

these works came close to a certain frontier

of the world of objects, the threshold of

conventionality of language affordable

within the limits of the artistic parameters

of his time, he was confronted with the

challenges of the future generation of

artists, and the backbone of their experi-

ment with a more abstract form. 

Vrubel was exceptionally disposed to

the technique of watercolour. Amazingly,

even his first pieces, such as “Head of a

Girl” (1882), “Yelizaveta Bem Sitting in a

Chair” (1882), and “Over a Mug of Beer”

(1883), which he made as a student at the

Academy, are mature and speak of the craft

of a natural-born watercolour artist, an

inborn watercolourist. Characteristically,

Vrubel was quick to grasp all the vast poten-

tial offered up by the watercolour tech-

nique, which suited his specific artistic

needs; in a letter to his sister, he wrote about

work in watercolour as one of the most

important events in his life. 

Vrubel’s style is infinitely diverse. For

instance, in his “Persian Prince” (1886) he

layered the surface of the paper sheet with

miniscule, carefully nuanced strokes of

paint colour rigorously adhering to the

form; in the “Portrait of the Actress Tatyana

Lyubatovich” (1890s) he created the image

with big colour spots and liberally diffused

paints, letting his brush be guided by the

capricious course of the paint. Sometimes

he would thoughtfully construct the form of

objects, as if trying to penetrate the myster-

ies of the anatomy of things. An example of

this is his famous “Rose” (1904), where the

image of a rose seems to be bursting with

the energy of taut petals of a burgeoning

flower. 

In the monochrome, nearly colour-

free illustrations to Mikhail Lermontov’s

“Demon” (1891) Vrubel, using an infinite

variety of techniques of application of

paint, condensing the rhythms of areas of

7 Удивительно верно по сути
немного шутливое выска-
зывание А.М.Эфроса: «Бы-
ло два существа: одно –
Суриков, другое – Василий
Иванович. Суриков был
национальным достоянием
и создавал «Боярыню Мо-
розову»; Василий Иванович
жил для себя и делал ак-
варели. Его мы не знали до
самой последней поры и
лишь понемногу узнаем те-
перь» (Эфрос А.М. Рисунки
и акварели Сурикова. Цит
по: В.И.Суриков. К 150-
летию со дня рождения.
Акварель : Кат. выст. М.,
1998. С. 5).

8 Торстенсен Л.А. Акварель-
ная живопись В.А.Сурико-
ва. Цит по: В.И.Суриков.
К 150-летию со дня рожде-
ния. Акварель : Кат. выст.
М., 1998. С. 9.

9 Эфрос А.М. Рисунки и аква-
рели Сурикова. Цит по:
В.И.Суриков. К 150-летию
со дня рождения. Акварель :
Кат. выст. М., 1998. С. 6.

6 Alexander Golovin. Memoirs.
Quoted from: Encounters and
impressions. Letters. Remi-
niscences about Golovin. Le-
ningrad-Moscow, 1960, p. 27.

7 Abram Efros. Surikov s̓ draw-
ings and watercolours. Quot-
ed from: Vasily Surikov. For
the 150th anniversary of his
birth. Watercolour. Catalogue
of the exhibition. Moscow,
1998, p. 5.

8 Op.cit., p. 6.

9 Lidiya Torstensen. Vasily
Surikov s̓ watercolours. Op.
cit., p. 9.

К.А.СОМОВ
Купальщицы. 1904
Бумага, акварель,
черный карандаш
28,8×38

Konstantin SOMOV
Bathing Women. 1904
Watercolour, black pencil
on paper
28.8×38 cm

М.А.ВРУБЕЛЬ
Роза. 1904
Бумага на картоне
акварель, графитный
карандаш. 29,8×18,5

Mikhail VRUBEL
Rose. 1904
Watercolour, 
pencil on paper 
mounted on cardboard.
29.8×18.5 cm
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создает изображение крупными пятна-

ми, вольными затеками, словно подчи-

няясь прихотливому течению краски.

В своей знаменитой «Розе» (1904) Вру-

бель вдумчиво конструирует форму,

словно стремясь проникнуть в тайны

строения натуры, передать энергию ту-

гих лепестков распускающегося цвет-

ка. В почти лишенных цвета моно-

хромных иллюстрациях к «Демону»

М.Ю.Лермонтова (1891), бесконечно

варьируя приемы нанесения краски,

сгущая ритмы разнообразных по тону

пятен, Врубель создал особую вибри-

рующую подвижную среду – аналог

поэтической материи лермонтовского

текста. Выбор «стиля» определился

лишь требованиями конкретного за-

мысла, художественного образа.

Особняком в истории акварели

стоит творчество В.Э.Борисова-Муса-

това. Художник приходит к ней лишь

в последние годы жизни – в период

полного владения живописной фор-

мой. Колористическая насыщенность и

осязаемость фактуры его работ маслом

и темперой в поздних акварелях «Бал-

кон осенью» (1905), «Реквием» (1905)

оборачиваются прозрачностью, «нема-

териальностью» цвета, игрой полуто-

нов, приглушенных размытых красок,

тающих теней, что как нельзя более

соответствует поэтическим образам его

призрачного мира, балансирующего на

тонкой грани реального и сочиненного.

Возрождение всеобщего интереса

к акварели произошло в последние де-

сятилетия XIX века. Регулярные аква-

рельные выставки, создание «Общества

русских акварелистов» (1887) способ-

ствовали широкому распространению

техники, повышению ее статуса. Про-

грамма Общества не имела идеологиче-

ской направленности, в его составе

мирно уживались представители раз-

ных направлений, объединенные увле-

ченностью искусством акварели. На

выставке представлены произведения

М.Я.Виллие, Э.С.Вилье де Лиль-Адана,

П.П.Соколова, Р.Ф.Френца, И.А.Алек-

сандрова, А.С.Егорнова, Р.А.Бергголь-

ца, Альб.Н.Бенуа. Некоторые из этих

художников работали исключительно

как акварелисты и, может быть, поэтом

у остались почти незаметными для

«всеобщей» истории искусств. Тем не

менее, задачу сохранения и передачи

традиций акварельной школы начала

XIX века и подготовки почвы для ново-

го взлета акварели «Общество русских

акварелистов» несомненно выполнило.

Акварель снова начали воспринимать

как самостоятельную, обладающую соб-

ственным языком область изобрази-

тельного искусства. 

Многие представители Общества

стали учителями для следующего поко-

ления художников. Так, под руковод-

ством блестящего мастера акварели

Альберта Бенуа осваивали эту технику

многие будущие члены художествен-

ного объединения «Мир искусства»

Л.С.Бакст, А.Н.Бенуа, К.А.Сомов. Ин-

тересно, что создатели высочайшей гра-

фической культуры – «мирискусники»

старшего поколения – в своем творче-

стве не часто обращались к технике

чистой акварели. В «графических кар-

тинах», фантазиях на историческую

тему они тяготели к более плотному

корпусному письму и отдавали пред-

почтение гуаши и темпере, но приемы

работы в этих техниках зачастую оста-

вались акварельными. 

Акварельные работы А.Н.Бенуа,

М.В.Добужинского, А.П.Остроумовой-

Лебедевой почти всегда сдержаны и

изысканны по цветовому решению,

свободная работа акварельным пятном

сочетается в них с активным рисунком,

придающим графическую четкость

организации поверхности листа. 

Особого внимания заслуживают

работы К.А.Сомова. В жизни и в ис-

кусстве он всегда оставался в тени

своих более активных коллег. В ис-

тории изобразительного искусства,

построенной преимущественно на ос-

нове живописных работ, он остался

автором нескольких картин и десятка

куртуазных гуашевых композиций,

составляющих лишь малую толику его

художественного наследия. Однако

Сомов был превосходным акварели-

стом и верно служил акварели до

последних дней своей жизни. Творче-

ство художника соединяет обе линии

развития техники, примиряя тради-

ционалистов и сторонников поиска

новых форм. Более того, в его аква-

релях удивительным образом сходятся

все нити, значимые для развития этой

техники в России; он «пропустил через

себя» все когда-либо существовавшие

жанры, исследовал и испробовал все

стили. 

Самой интересной и недооценен-

ной страницей сомовского творчества

являются натурные пейзажи, в кото-

рых запечатлено почти невозможное:

едва уловимые эффекты смены состоя-

ния и настроения природы – ветер,

дождь, сумерки, белые ночи. Радуга

(излюбленный мотив Сомова) в

маленьком этюде 1908 года изображена

так, что воспринимается как своеоб-

разная метафора акварели, зримое

воплощение рождения цвета и формы

в напоенном влагой и светом воздухе.

Экспозиция «Магия акварели»

ограничивается 1910-ми годами, когда

завершился очередной цикл развития

техники, но ее история на этом не

заканчивается – новый, не менее

интересный период в ХХ веке обозна-

чен именами К.С.Петрова-Водкина,

А.В.Лентулова; фантастические, бли-

стательные и пугающие акварель-

ные миры создают В.В.Кандинский,

П.Н.Филонов. Но это уже совершенно

другая история. Остается только на-

деяться, что выставка акварели ХХ века

в Третьяковской галерее не заставит

себя долго ждать. Следующие проекты

в залах графики в Лаврушинском пере-

улке будут посвящены рисовальным

техникам в искусстве XVIII – начала

XX века и составят в итоге цикл, охва-

тывающий все многообразие техниче-

ских средств и материалов графики.

different hues, creates a distinct vibrant

mercurial atmosphere – the counterpart to

the very essence of the poetic texture of

Lermontov’s verse. In Vrubel’s art, the

choice of techniques, selection of a “style”

were not linked to the evolution of his

watercolour style over time, but were deter-

mined on every individual occasion by the

demands of a specific concept and imagery.

The art of Viktor Borisov-Musatov,

whose technique was highly original, occu-

pies a special place in the history of water-

colour. Interestingly, the artist turned to this

technique only in the last years of his life –

when he had completely mastered the figu-

rative aspect of painting. The richness of

colour and tangibility of texture character-

istic of his oil and distemper pieces, in his

late watercolours such as “Balcony in

Autumn” and “Requiem” (1905) turn into

translucent, “immaterial” colour, an inter-

play of half-shades, subdued blurred

colours, melting shadows, all of which

match very well the poetic images of his

ghostlike world balancing on the subtle line

between the real and the imagined.

The last decades of the 19th centure

saw a revival of universal interest in water-

colour. The creation of the Society of Russ-

ian Watercolour Artists in 1887, and regular

watercolour exhibitions (from 1880) con-

tributed to further dissemination of this

technique, ensuring that more and more

artists took it up and, at the same time,

enhanced its status among the public. Its

agenda free of any political message, the

Society of Russian Watercolour Artists was

an association of peacefully co-existing

exponents of different trends united in their

enthusiasm for the art of watercolour. The

current show features works by Mikhail Vil-

lie, Emily Vilie De Lille-Adan, Pyotr

Sokolov, Rudolf Frentz, Ivan Alexandrov,

Alexander Yegornov, Richard Berggoltz,

and Albert Benois.

Some of these artists specialized sole-

ly in watercolour and perhaps because of

that they have remained almost unnoticed

in the grand scheme of the “general” histo-

ry of art; nevertheless, there is no doubt that

the Society of Russian Watercolour Artists

accomplished its mission of preserving and

passing on the traditions of the watercolour

school of the early 19th century, and

preparing the ground for the new rise of

watercolour, which again started to be per-

ceived as an autonomous area of visual art

with its own distinct language.

Many of the Society members became

mentors for the subsequent generation of

artists. Thus, such a master of watercolour

as Albert Benois taught and advised many

future members of the “World of Art”

group – Leon Bakst, Alexander Benois,

Konstantin Somov and others.

The creators of the finest culture of

drawing – the elder members of the “World

of Art” – did not often turn to pure water-

colour technique. In the “graphic paint-

ings”, historical fantasias they preferred

thick, dense paint colours and favoured

gouache and distemper, but the techniques

often were the same as in watercolour. The

plein-air landscapes of the “World of Art”

painters demonstrate that they were not

only skilful at graphic pastiche, but also

subtle observers of the nature.

Almost every watercolour by Alexan-

der Benois, Mikhail Dobuzhinsky or Anna

Ostroumova-Lebedeva has a subdued and

elegant colour scheme and combines a lib-

eral application of the spots with an

assertive drawing which lends a graphic

accuracy to the structure of the space of the

paper sheet. Konstantin Somov’s works are

especially noteworthy. In life as in art he was

forever overshadowed by his more energetic

colleagues from the “World of Art” move-

ment. In the history of visual art, which is

mostly focused on oil paintings, he is

known as the author of several pictures and

a dozen gouache compositions focused on

courtiers’ life and pastime, but these are just

a small portion of his artistic legacy. 

The real Somov was a superb water-

colourist – indeed, rather in service to this

art form until the end of his life. In his art

the two trends in the development of water-

colour converged, reconciling the tradi-

tionalists and the champions of quest for

new forms. Moreover, his watercolour

pieces, astonishingly, bring together all

trends anywhere near significant for the

development of this technique in Russia –

he “digested” all genres that had ever exist-

ed and explored and tested all styles. A son

of the custodian of the Tsarist Hermitage

Museum, he was a great connoisseur of

Russian graphic art and an interpreter of its

traditions. An exacting critic of his own

works, he experimented much with paints

and never stopped working on his water-

colour skills, creating his own distinct

impeccable style and ephemerally refined

language.

The most interesting and least appre-

ciated portion of Somov’s artwork is his

plein-air landscapes where he succeeded in

capturing the nearly uncapturable – barely

perceptible effects of the change of the state

and mood of the nature – wind, rain, twi-

light, white nights, a rainbow (the last being

Somov’s favourite subject); in his small

1908 sketch it is imaged in such a way that

looks like an original metaphor of water-

colour – a visible embodiment of the

nascence of colour and form in the air

imbued with moisture and light. 

The “Magic of Watercolour” exhibi-

tion draws on the reserves of the graphic

art deparment of the Tretyakov Gallery,

spanning the period up to the 1910s, when

one of the cycles in the evolution of the

technique came to an end. However, that

was not an end of the history of water-

colour – the art of such masters as Kuzma

Petrov-Vodkin and Aristarkh Lentulov

marked a new and equally interesting peri-

od of the watercolour evolution in the 20th

century. Wassily Kandinsky and Pavel

Filonov created new fantastic worlds in

watercolour – resplendent and scary. But

this is a completely different story. One

only has to hope that the Tretyakov

Gallery will host an exhibition of 20th-

century watercolours sometime soon. The

forthcoming projects in the graphic art

section of the Lavrushinsky campus of the

Tretyakov Gallery will be focused on draw-

ing techniques in the art of the 18th-early

20th centuries; they are expected ultimate-

ly to form a series of shows encompassing

the entire range of the techniques and

media used in graphic art.

К.А.СОМОВ
Радуга. 1908
Этюд
Бумага, акварель
25,2×26,3

Konstantin SOMOV
Rainbow. 1908
Study
Watercolour on paper
25.2×26.3 cm

К.Ф.ЮОН
Ночь. Тверской 
бульвар. 1909
Бумага на картоне,
акварель, белила
60,5×73

Konstantin YUON
Tverskoi Boulevard at
Night. 1909
Watercolour, white 
on paper mounted 
on cardboard
60.5×73 cm


