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ЧЕРЕПОВЕЦКОЕ 
МУЗЕЙНОЕ 
ОБЪЕДИНЕНИЕ

АНГЕЛ

XVIII век

Дерево, левкас, темпера

62 × 41 × 14,5

ANGEL

19th century

Wood, gesso ground, 

tempera

62 × 41 × 14,5 cm

СВЯТОЙ НИКОЛАЙ 

ЧУДОТВОРЕЦ �

Конец XIV – начало XV века 

Доска, левкас, темпера

46,5 × 39 

ST NICHOLAS, 

THE MIRACLE-WORKER  �

End of the 14th – 

beginning of the 15th century

Panel, gesso ground, tempera

46,5 × 39 cm

ЧЕРЕПОВЕЦКИЙ МУЗЕЙ – ОДИН ИЗ СТАРЕЙШИХ МУЗЕЕВ, ВОЗНИКШИХ

НА СЕВЕРЕ РОССИИ: ОН ОТКРЫЛСЯ В 1870 ГОДУ. ЭТО БЫЛ ВТОРОЙ 

МУЗЕЙ, СОЗДАННЫЙ В НОВГОРОДСКОЙ ГУБЕРНИИ, НА ТЕРРИТОРИИ

КОТОРОЙ НАХОДИЛСЯ В ТО ВРЕМЯ ГОРОД ЧЕРЕПОВЕЦ. ОСНОВАТЕЛЯ-

МИ МУЗЕЯ СТАЛИ ГОРОДСКОЙ ГОЛОВА ИВАН АНДРЕЕВИЧ МИЛЮТИН

(1829–1907) И ИЗВЕСТНЫЙ УЧЕНЫЙ-ФОЛЬКЛОРИСТ, УРОЖЕНЕЦ ЧЕРЕ-

ПОВЕЦКОГО УЕЗДА ЕЛПИДИФОР ВАСИЛЬЕВИЧ БАРСОВ (1836–1917),

ПЕРЕДАВШИЙ ГОРОДУ СВОИ ЛИЧНЫЕ КОЛЛЕКЦИИ. 

Фонд Череповецкого музея на мо-

мент открытия составлял около

4000 произведений, поступивших

от сорока одного любителя ис-

кусств и редкостей. Для сравне-

ния – современное собрание на-

считывает более 400 000 единиц

хранения. В первые десятилетия

существования музея пополнение

коллекции происходило из раз-

ных источников, в том числе бла-

годаря археологическим, истори-

ко-этнографическим экспедици-

ям, дарам частных лиц…

В 1914–1915 годах в город-

ской музей поступило собрание

эвакуированного из Варшавы Му-

зея лейб-гвардии Литовского пол-

ка. После революции собрание

увеличивалось за счет поступле-

ний из закрывшихся церквей и

монастырей, из Государственного

музейного фонда, центральных

музеев Москвы, Ленинграда и т.д.

В 1926 году музей стал обладате-

лем коллекции художественной

бронзы князя С.С.Абамелек-Лаза-

рева, состоящей из тридцати од-

ного предмета – осветительных

приборов, канделябров, декора-

тивных ваз, часов, исполненных

французскими и русскими масте-

рами XVIII–XIX веков. В 1928 году

музею переданы ценные гравюры

и предметы декоративно-приклад-

ного искусства: фарфор, мебель,

художественное литье, бронза,

принадлежавшие известному ис-

торику, члену-корреспонденту

Академии наук, уроженцу Чере-

повца Н.Д.Чечулину. 

Коллекция русской живопи-

си конца XVIII – начала XX века

формировалась в 1920–1930-е

годы. Из Ленинградского отделе-

ния музейного фонда в 1926 году

были выданы полотна К.Е.Маков-

ского, Ф.А.Бронникова, И.П.Стефа-

новского, из Государственного

Русского музея поступили «Порт-

рет княгини Шаховской с доче-

рью» (1807) кисти Д.Г.Левицкого,

«Портрет великой княжны Марии

Павловны» (1800-е), написанный

В.Л.Боровиковским, «Портрет гра-

фа Палена» (1903) – этюд И.Е.Ре-

пина к картине «Торжественное

заседание Государственного Сове-

та …». Музей Академии художеств

передал дипломные и курсовые

работы своих бывших учеников,

удостоенные наград и медалей:

«Явление ангела пастухам»

П.С.Петровского, «Вид города Ре-

веля» А.П.Боголюбова, «Кулачный

бой на Москве-реке» Б.М.Кустоди-

ева, «Приезд иностранцев в Рос-

сию» К.А.Вещилова, «Цыганка»
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За более чем 100-летнюю ис-

торию у Череповецкого музея ме-

нялись названия и статус, появля-

лись новые отделы. Он был город-

ским, затем губернским, район-

ным, в дальнейшем – окружным и

вновь городским… Сегодня это

крупное музейное объединение,

в которое входят восемь музеев,

выставочный зал, научная библи-

отека и научный архив. 

При открытии Череповецкий

музей не имел даже собственного

здания; первая экспозиция разме-

щалась в небольшой – всего 15

квадратных метров – комнате в де-

ревянном доме «Соляного город-

ка» на территории городского са-

да. Только в 1898 году для него по-

строили специальное каменное

здание на Александровском про-

спекте. Сейчас объединению при-

надлежит не один десяток строе-

ний, среди которых – памятники

архитектуры, в том числе и феде-

рального значения, например де-

ревянная церковь XVII века Свя-

тителя Николая (1673) в селе Ди-

митриево и церковь Успения Пре-

святой Богородицы (1694) в селе

Нелазское. 

В 1990 году музею был пере-

дан уникальный памятник исто-

рии, культуры и архитектуры на-

чала XIX века – бывшая загород-

ная усадьба новгородских дворян

Гальских. Это единственная поме-

щичья усадьба на территории

бывшего Череповецкого уезда,

где сохранились все жилые и хо-

зяйственные постройки. Особую

историко-архитектурную цен-

ность имеет деревянный барский

дом, замечательный образец рус-

ского классицизма, памятник фе-

дерального значения. В централь-

ной части расположен шестико-

лонный портик дорического орде-

ра, поднятый на высокий цоколь,

равный высоте первого этажа.

Трехчастные окна украшены стро-

гими наличниками. Южный фа-

сад, усложненный ризалитами,

имеет более камерный облик.

Здесь использован довольно ред-

кий прием колоннады – галереи с

балконом-террасой наверху. Внут-

ри дома сохранилось анфиладное

построение; до наших дней дошли

в целости лестница с перилами и

точеными балясинами, ведущая

на второй этаж, филенчатые две-

ри, кафельные печи. 

В настоящее время на терри-

тории бывшей усадьбы, располо-

женной в самом центре города, на

берегу реки Шексны, ведутся ра-

боты по созданию историко-этно-

графического музея «Усадьба

Гальских»; экспозиция расскажет

о бытовом укладе русских поме-

щиков XIX века, о жизни и судьбах

представителей рода Гальских.

Восстанавливаются сад и пейзаж-

ный парк. В число объектов, кро-

ме барского дома, дома управляю-

щего и садовника, войдут хозяйст-

венные постройки: людские избы,

крестьянские дома, два амбара,

шорная мастерская, каретник, же-

ребятник, конюшни. 

В бывших барских конюш-

нях уже сейчас содержатся лоша-

ди рысистых пород, а на террито-
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И.Ф.Порфирова и другие. В 1965

году сестры художника Е.И.Столи-

цы, академика пейзажной живопи-

си, ученика А.И.Куинджи, подарили

после смерти брата шестьдесят его

картин. Работы Н.А.Касаткина,

В.А.Серова, К.Я.Крыжицкого,

А.А.Сведомского и В.К.Бялыницко-

го-Бирули вошли в музейное собра-

ние в 1970-е годы в числе других

произведений из частной коллек-

ции нашего земляка, реставратора

Русского музея и Музея Академии

художеств М.Н.Маркова. 

Живопись и графика XX века

представлены творчеством как из-

вестных российских мастеров –

В.А.Ветрогонского, В.В.Пименова,

А.В.Пантелеева, Е.Е.Моисеенко,

А.Ф.Пахомова, так и местных воло-

годских художников. В музее созда-

ется также и коллекция наивного

искусства вологжан. 

Народное творчество – инте-

реснейшая часть череповецкого со-

брания, отражающая многообра-

зие ремесел и промыслов, бытовав-

ших на территории региона, при-

емов и техник, сформировавшихся

в крае. Предметы народного искус-

ства демонстрируют стилистичес-

кие и художественные особеннос-

ти, присущие мастерам Вологодчи-

ны, и в частности Череповецкого

региона. В музее формируется раз-

нообразная коллекция авторской

куклы – от крестьянских тряпич-

ных до современных интерьерных,

театральных, выполненных в стиле

модерн. Постоянно пополняющая-

ся новыми «героями» и «героиня-

ми» коллекция изумляет посетите-

лей музея мастерством художни-

ков-кукольников. 

Научная и библиографичес-

кая ценность фонда памятников

письменности – старопечатных

книг и книг гражданской печати

XV–XX веков – отмечена многими

учеными. Девять книг кирилличес-

ких изданий признаны уникальны-

ми, девятнадцать – очень редкими.

Многие книги XVIII века имеют вла-

дельческие надписи и автографы,

например князя Ивана Долгоруко-

ва, архимандрита Кирилло-Бело-

зерского монастыря Иоасафа Кар-

пинского, ректора Александро-Нев-

ской академии Алексея Протасова,

ректора московской Славяно-гре-

ко-латинской академии Василия

Тредиаковского. В подшивке жур-

нала «Вестник Европы» за 1817 год

на одной из страниц начертано, ве-

роятно, рукой известного поэта

Константина Николаевича Батюш-

кова: «Кто боится смерти, тот еще

не исправил пороков, доброй ожи-

дает ее, как гостью, и радуется ее

приближению, надеясь достигнуть

вечного пристанища и награду за

добрые дела». 

Формирование фонда пись-

менных источников началось сразу

после создания музея и продолжа-

ется поныне.

Музей хранит книги XVIII–

XIX веков семьи Верещагиных,

прижизненные издания Игоря Се-

верянина. В состав научной библи-

отеки входит мемориальная библи-

отека академика М.П.Алексеева –

около семи тысяч редких изданий

по литературоведению и языкозна-

нию на русском и иностранных

языках: английском, французском,

немецком, итальянском, испан-

ском, болгарском, сербском, хор-

ватском, польском. На многих кни-

гах – автографы и дарственные

надписи.

Несомненной гордостью Чере-

повецкого музейного объединения

является коллекция памятников

русской православной культуры.

Многие из них известны далеко за

пределами России: иконы как

часть русской национальной духов-

ной культуры экспонировались на

выставках в Париже, Женеве, Генуе,

Флоренции, Ватикане, Японии, на

Кипре.

Большой вклад в формирова-

ние и изучение музейного собра-

ния был сделан директором Чере-

повецкого краеведческого музея

Корнелием Константиновичем Мо-

розовым (1902–1980) и искусство-

ведом Клавдией Михайловной Бу-

хариной (1894–1964).  

� МУЧЕНИК 

ХРИСТОФОР

Вторая половина 

XVII века

Дерево, левкас, 

темпера

180 × 58,5

� ST CHRISTOPHER

THE MARTYR

Second half of the

17th century

Wood, gesso ground,

tempera

180 × 58,5

ПЛАЩАНИЦА 

«ПОЛОЖЕНИЕ 

ВО ГРОБ»

1655

Холст, шелк, камка,

золотные и серебря-

ные нити, лицевое

шитье

159 ×93

SHROUD. ENTOMB-

MENT 

OF CHRIST

1655

Linen, silk, embroidery

159 ×93 cm
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рии музея-усадьбы работает

школа верховой езды для детей и

взрослых. Разработаны и дейст-

вуют конно-верховые и санные

маршруты по красивейшим мес-

там Вологодчины. Зимние марш-

руты проходят по территории Ки-

рилловского района и предусмат-

ривают посещение Кирилло-Бе-

лозерского музея-заповедника и

Музея фресок Дионисия (Фера-

понтово), летние – по территории

Череповецкого и Кадуйского

районов с посещением деревни

Владимировка, расположенной в

живописном месте в окружении

лесов, на берегу рек Андоги и Су-

ды. Здесь, в 30 километрах от Че-

реповца, в дворянской усадьбе

Лотаревых, в имении своего дяди

Михаила Петровича, провел дет-

ские и юношеские годы извест-

ный русский поэт Игорь Северя-

нин. Чудесная природа этих мест

оставила неизгладимый след в

душе юноши и пробудила в нем

поэтическое вдохновение. Впос-

ледствии в творчестве поэта от-

разились отроческие и юношес-

кие впечатления, почерпнутые им

из деревенской жизни, а любовь

к здешнему краю, способность

чутко воспринимать его красоту

позволили создать стихи, по пра-

ву входящие в число лучших про-

изведений русской пейзажной

лирики. 

После революции усадьба

М.П.Лотарева была национализи-

рована. Долгое время в ней разме-

щался детский санаторий, затем в

1996 году ее передали Череповец-

кому музейному объединению.

Для восстановления усадебного

комплекса требуются серьезные

реставрационные и восстанови-

тельные работы. Сегодня в усадь-

бе размещены экспозиции Лите-

ратурного музея и Музея Игоря

Северянина. 

Здесь ежегодно бывают сот-

ни череповчан и экскурсантов

практически со всех уголков Рос-

сии, что и неудивительно: людей

привлекает «магия известного

имени», возможность почувство-

вать себя сопричастным эпохе,

в которой жил и творил «король

русской поэзии». Ежегодно в

усадьбу Владимировка приезжают

на пленэр художники международ-

ного объединения «Солнечный

квадрат». В летнее время здесь

размещается детский экологичес-

кий лагерь, где отдыхают и работа-

ют череповецкие школьники.

Череповец – родина замеча-

тельного русского художника Ва-

силия Васильевича Верещагина

(1842–1904). До наших дней в го-

роде сохранился дом предводите-

ля уездного дворянства В.В.Вере-

щагина, где 26 (по старому стилю

14) октября родился знаменитый

живописец, названный в честь от-

ца, так как «явился на свет в день

папашина рождения». Сегодня в

этом доме создан музей семьи Ве-

рещагиных. На окружающей тер-

ритории расположены семь зда-

ний (в том числе мемориальный

дом), парк, сад и аптекарский ого-

род. Экспозиции музея повествуют

о жизни удивительной семьи,

представители которой прослави-

ли Россию. Николай Верещагин

много сделал для развития россий-

ского маслоделия; Василий стал

замечательным художником, Алек-

сандр, дослужившийся до звания

генерал-майора, был не только та-

лантливым военным, но и извест-

ным писателем, произведения ко-

торого хвалил Л.Н.Толстой; Сергей,

адъютант генерала М.Д.Скобелева,

погибший в русско-турецкую кам-

панию 1877–1878 годов, был ода-

ренным рисовальщиком. В музее

экспонируются личные вещи Ве-

рещагиных, фотографии, докумен-

ты, книги из семейной библиоте-

ки с владельческими и дарствен-

ными надписями, этюды и рисун-

ки, выполненные братьями в раз-

ные годы. 

С 1990 года при Доме-музее

Верещагиных работает Военно-

исторический клуб. Его члены

изучают историю 13-го Белозер-

ского полка, воссоздают эпизоды

сражений Отечественной войны

1812 года. «Французская артил-

лерия и пехота», «средневековые

рыцари» и «воины Второй миро-

вой войны» принимают участие в

военно-исторических праздни-

ках, проводимых в нашей стране

и за рубежом. Стратегию и такти-

ку ведения боя члены клуба изу-

чают в игровой форме с помощью

оловянных солдатиков. В 2003

году благодаря гранту Президен-

та РФ открылся Музей оловянно-

го солдатика. 

Ежегодно в Череповце 25–

26 октября, в дни рождения Ни-

колая и Василия Верещагиных,

проводятся Верещагинские дни,

в рамках которых проходят все-

российские научные конферен-

ции, творческие конкурсы, семи-

нары и «круглые столы».

Детский музей – еще один

комплекс объединения – располо-

жился в первом музейном здании,

построенном в 1898 году. Этногра-

фические, естественно-историчес-

кие коллекции, изобразительное

и декоративно-прикладное искус-

ство развивают маленьких посе-

тителей, формируют их художест-

венный вкус. Так реализуются об-

разовательные программы, ориен-

тированные на детей различных

возрастных групп и их родителей.

Цель детского комплекса – пока-

зать, что музей не скучное прост-

ранство, наполненное старыми не-

нужными вещами, а удивитель-

ный мир, готовый раскрыть свои

тайны, место обучения, экспери-

ментирования и творчества.

С историей Вологодского

края и города Череповца можно

познакомиться в историческом

отделе Череповецкого музея. При

поддержке Института «Открытое

общество» здесь создана экспо-

зиция «Герой нашего времени.

XX век». Искусство и культура Во-

логодчины XIV – начала XX века,

в том числе памятники право-

славной культуры, экспонируют-

ся в художественном отделе. Ис-

торический и художественный

отделы находятся в здании, пост-

роенном в начале XX века в

«краснокирпичном стиле», мод-

ном в то время. 

О древнейшей истории зем-

ли, именовавшейся Череповесь,

рассказывают экспонаты Архео-

логического музея; в Музее при-

роды можно познакомиться с зо-

ологическими, ботаническими,

геологическими и палеонтологи-

ческими коллекциями. Состав

экспозиций постоянно дополня-

ется новыми экспонатами благо-

даря ежегодным профильным

экспедициям.

Все упомянутые музеи и ком-

плексы, входящие в Череповец-

кое музейное объединение, реша-

ют одну задачу – сохранить для

потомков как можно больше «сви-

детельств времени», чтобы люди,

живущие ныне, и те, кто будут

жить в далеком будущем, знали и

помнили о своих корнях, горди-

лись отечественной историей и

были благодарны предкам за их

мирные и ратные труды.

Т.И.Сергеева

Генеральный директор Череповецкого 

музейного объединения, 

заслуженный работник культуры 

Российской Федерации

ЦАРСКИЕ ВРАТА �

Начало XVI века

Дерево, резьба, 

позолота, 

иконописные 

клейма

210 × 122

HOLY GATES �

Beginning of the

16th century

Wood, carving, 

gilding, with icons

210 × 122cm

ЧУДО 

АРХАНГЕЛА 

МИХАИЛА 

О ФЛОРЕ И ЛАВРЕ 

1603

Исаакий Григорьев

Дерево, левкас, 

темпера

180 ×129,5

THE MIRACLE 

OF THE  ARCHANGEL

MICHAEL AND 

SS FLORUS 

AND LAURUS

1603

Isaaki Grigoriev

Wood, gesso ground, 

tempera

180 ×129,5 cm

УСПЕНИЕ 

БОГОМАТЕРИ

1660

Дерево, левкас, 

темпера

107 × 69 

THE DORMITION 

OF THE VIRGIN

1660

Wood, gesso ground,

tempera

107 × 69 cm
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THE CHEREPOVETS
MUSEUM
ASSOCIATION

СПАС В СИЛАХ �

Деисусный чин. XVI век 

Дерево, левкас, темпера

87 × 69

CHRIST IN MAJESTY �

Deesis Tier

16th century

Wood, gesso ground, tempera

87 × 69 cm

СВЯТАЯ ВЕЛИКОМУЧЕНИЦА

ПАРАСКЕВА ПЯТНИЦА

XVIII век 

Дерево, левкас, темпера 

91 × 63 × 11

ST PARASKEVA PYATNITSA

THE MARTYR

18th century

Wood, gesso ground, tempera

91 × 63 × 11cm

OPENED IN 1870, THE CHEREPOVETS MUSEUM IS ONE OF THE OLDEST

MUSEUMS IN THE NORTH OF RUSSIA AND THE SECOND IN IMPOR-

TANCE IN THE REGION OF NOVGOROD. THE MUSEUM WAS FOUNDED

BY THE CITY’S MAYOR IVAN ANDREEVICH MILIUTIN (1829–1907) AND

THE WELL-KNOWN FOLKLORE SCHOLAR AND NATIVE OF CHERE-

POVETS, ELPIDIFOR VASILIEVICH BARSOV (1836–1917), WHO DONAT-

ED HIS PRIVATE COLLECTION TO THE TOWN. INITIALLY THE MUSEUM

INCLUDED NEARLY 4,000 WORKS OF ART DONATED BY FORTY ONE

PATRONS OF ART, AS WELL AS COLLECTORS OF RARITIES; TODAY THE

COLLECTION RUNS TO MORE THAN 400,000 WORKS. 

In its first decades the museum’s col-

lection was increased from different

sources, including archeological, his-

torical and ethnographic expedi-

tions, and private donations. In

1914–1915 the museum received

the collection of the Museum of the

Leib-guards Corps of the Lithuanian

regiment that was evacuated from

Warsaw. 

After the October revolution

the museum received many arte-

facts following the closure of

churches and monasteries in the

region, as well as from the State

Museum Fund, and the central muse-

ums of Moscow and Leningrad. In

1926 the museum received the col-

lection of art bronzes of Prince 

S.S. Abamelek-Lazarev, consisting of

thirty one pieces - lighting devices,

candlesticks, decorative vases, and

clocks made by French and Russian

masters of the 18th–19th centuries.

In 1928 valuable engravings and

works of arts and crafts – porcelain,

furniture, art moulding, and bronzes

belonging to the well-known histori-

an and correspondent member of

the Academy of Sciences, and

Cherepovets native N.D. Chechulin –

were transferred to the museum.

The collection of Russian paint-

ing (late 19th–early 20th century)

was formed in the 1920–30s. In

1926 paintings by K.E. Makosky, 

F.A. Bronnikov and I.P. Stefanovsky

were brought from the State Russ-

ian Museum; the "Portrait of

Princess Shakhovskaya with Her

Daughter" (1807) by D.G. Levitsky,

"Portrait of Great Duchess Maria

Pavlovna" (from the 1800s) by 

V.L. Borovikovsky, "Portrait of Count

Palen" (1903), and a study by 

I.E. Repin for the painting "The Cere-

monial Session of the State Council"

were received from the Leningrad

Department of the Museum Fund.

The Museum of the Russian Acade-

my of Arts donated prize- and award-

winning paintings by its former stu-

dents: "The Angel Appearing to the

Shepherds" by 

P.S. Petrovsky, "View of the Town of

Revel" by A.P.  Bogoliubov, "Fist- 

cuffs on the River Moskva" by 

B.M. Kustodiev, "Foreigners Arriving

R U S S I A ’ S  G O L D E N  M A P
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A.V. Panteleyev, E.E. Moisseyenko,

and A.F. Pakhomov, as well as artists

from Vologda. The museum is cur-

rently collecting works of naive art

by Vologda inhabitants.

Folk art is a very impressive

part of the Cherepovets collection,

embracing the full variety of arts and

crafts of the region. The works of

folk art have a unique style and

artistry characteristic of the crafts-

men of the Vologda, and particularly

of the Cherepovets region. The

museum is also collecting unique

dolls, from peasants’ rag dolls to

marionettes and modern designers’

creations: new "characters" are

often added to the collection, high-

lighting the amazing artistry of the

doll-makers.

The historical and bibliographic

value of the collection of books and

manuscripts (early printed books

and rare editions of the 15th–20th

centuries) has been attested by

numerous scholars. Nine Cyrillic

books are officially recognized as

unique; nineteen, as very rare. Many

books of the 18th century have their

owners’ inscriptions and auto-

graphs: of the prince Ivan Dolgoruky,

the archimandrite of the Kirillo-

Belozersk monastery Ioasaf Karpin-

sky, and the rector of the Moscow

Slavic, Greek and Latin Academy,

Vasily Trediakovsky. In 1817 in the

file of the journal "Vestnik Europy"

("Europe’s Messenger") a unique sen-

tence probably written by the

in Russia" by K.A. Veshchilov, 

"A Gypsy Woman" by I.F. Porfirov and

others. In 1965, after the death of

the landscape painter E.I. Stolitsa

(who was a disciple of A.I. Kuinji and

member of the Academy of Arts),

sixty of his paintings were donated

to the museum by his sisters. In the

1970s the collection added works

by N.A. Kassatkin, V.A. Serov, K.Ya.

Kryzhitsky, A.A. Svedomsky and V.K.

Bialynitsky-Birulia, from the private

collection of the restorer of the

Russian Museum and Museum of

the Academy of Arts, M.N. Markov.

20th century art is represented

by paintings and drawings by

famous Russian artists, including

V.A. Vetrogonsky, V.V. Pimenov, 

famous Russian poet, Konstantin

Nikolaevich Batiushkov, is to be

found: "He who fears death has not

corrected his faults; a good man

sees death as a guest and awaits its

arrival with joy, and hopes to gain

his eternal home and reap the

reward of good deeds". The archive

of books and manuscripts was con-

firmed at the opening of the muse-

um, and is being constantly

enriched.

The museum keeps books of

the 18th–19th centuries that had

belonged to the Vereshchagin fam-

ily, as well as editions of the collect-

ed poems of the Russian poet Igor

Severianin published during his

lifetime. There is also a memorial

scientific library that belonged to

M.P Alexeyev – nearly 7,000 rare

editions devoted to literary criti-

cism and linguistics in Russian,

English, French, German, Italian,

Spanish, Bulgarian, Serb, Croat and

Polish. Many books have auto-

graphs and inscriptions.

The Cherepovets Museum

Association is justly proud of its col-

lection of relics of Russian ortho-

dox culture. Many of them are

known internationally, including

icons – as an integral part of the

national spiritual culture – which

have been exhibited in Paris, Gene-

va, Genoa, Florence, the Vatican,

Japan and Cyprus. The director of

the Cherepovets Museum of Local

History, Kornely Konstantinovich

Morozov (1902– 1980), and the art

critic Klavdia Mikhailovna Bukhari-

na (1894– 1964) made a major

contribution to the formation and

study of the museum collection.

Over more than a century of

its existence, the Cherepovets

museum has changed its name and

status several times, as new depart-

ments were opened. It was called

the city museum, then the museum

of the province, of the district, then

the city museum again... Now it is

an important association incorpo-

rating eight museums, an exhibi-

tion hall, a scientific library and the

archive.

For the first years of its exis-

tence the museum had no building

of its own; its first exhibition took

place in a small room of just 15

square meters in a wooden house of

the "Salt Town" situated in the town’s

public park. Only in 1898 was a

stone building constructed on

Alexandrovsky Prospekt to house

the museum. At present the museum

is situated in more than ten build-

ings, including some national histor-

ical monuments such as the wooden

church of St. Nicholas built in 1673

in the village of Dimitrievo, and the

church of Our Lady’s Assumption in

the village of Nelazskoye (1694). In

1990 a unique monument of history,

culture and architecture of the early

19th century, the country estate of

the Novgorod aristocratic family the

Galskys, became a part of the muse-

um. It is the only estate on the terri-

tory of the Cherepovets region

where all the constructions are pre-

served: houses, barns, stables... 

The landowner’s wooden house

has a particular historical and archi-

tectural importance as an excellent

example of Russian classical archi-

tecture. In the centre there is a porti-

СНЯТИЕ 

СО КРЕСТА

XVIII век

Дерево, резьба, 

темпера

156 × 147 × 19

DESCENT FROM

THE CROSS

18th century.

Wood, carving, 

tempera

156 × 147 × 19 cm

СТРАШНЫЙ СУД

Конец XVIII века

Дерево, левкас, 

темпера

208,8 × 172

THE LAST JUDG-

MENT

End of the 18th 

century

Wood, gesso ground,

tempera

208,8 × 172
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co with six Doric columns elevated

on a socle to the level of the ground

floor; the three-shuttered windows

are decorated with platbands. The

south facade ornamented with pro-

jections looks less solemn; its colon-

nade is unusual, with a gallery with a

balcony or terrace on its top. Inside

the house the rooms are aligned in

enfilades; the staircase with sculpt-

ed rail posts leading to the first floor

is preserved, as well as the framed

doors and tiled stoves.

At present on the territory of

the manor, situated in the centre of

the town on the bank of the river

Sheksna, the museum "Galskys’ Pat-

rimony" is being constructed and

will be devoted to the everyday life

of the Galsky family, Russian

landowners of the 19th century. The

garden and park will return to their

original form. As well as the

landowner’s manor, the manager’s

house and the gardener’s hut, the

museum will include other buildings:

the servants’ courtyard house, peas-

ants’ huts, two barns, workshops

where blinkers and carriages were

made, and the stables where horses

and colts were kept.

The stables have returned to

their original use, and the territory of

the museum-manor includes a riding

school for children and adults. The

museum’s visitors can ride on horse-

back or sledge and admire the pic-

turesque landscapes of the Vologda

region. The winter itinerary embraces

the most beautiful places in the Kir-

illovsky district; a visit to the Kirillo-

Belozersky natural reserve and the

museum of frescoes by Dionisy (Fer-

apontovo) is a must. In summer

tourists can enjoy the ride around

the environs of Cherepovets and

Kaduy, visit the village of Vladimirov-

ka situated in a picturesque location

in the middle of the wood, on the

bank of the rivers Andoga and Suda.

Here, 30 kilometres from Chere-

povets, the famous Russian poet Igor

Severianin spent his youth at his

uncle’s residence, the manor of the

Lotarev family. Fond memories of his

childhood and adolescence influ-

enced Severianin’s brilliant poetry;

some landscapes vividly depicted by

Severianin in his best lyrical poems

recall the land of the poet’s youth.

After the revolution the Lotarev

manor was nationalized. It housed a

children’s rest home, and in 1996, in

need of restoration and repair,

became the property of the Chere-

povets Museum Association. Now it

accomodates the Literary Museum

and the Igor Severianin Museum.

Numerous tourists arrive from all

parts of Russia attracted by the aura

of the poet’s fame, with the desire to

feel the atmosphere in which "the

king of Russian poetry" wrote his

magic verse. Every year members of

the international association of

painters "The Sunny Square" come

to Vladimirovka to paint in the open

air, while in summer Vladimirovka is

full of children and teenagers work-

ing and playing in the children’s eco-

logical camp.

Cherepovets is the native town

of the great Russian painter Vasily

Vasilievich Vereshchagin (1842–

1904). The residence of the marshal

of district nobility V.V. Vereshchagin,

13th Belozersk regiment, recon-

structing the episodes of battles of

the Patriotic War of 1812. As "French

artillery and infantry", "medieval

knights" and "soldiers of World War II"

they take part in festivals of military

history in Russia and other coun-

tries. Members learn about military

strategy and tactics by playing with

tin soldiers: in 2003, after receipt of

a presidential grant, the Museum of

the Tin Soldier was opened.

Every year, on October 25 and

26, Nikolai and Vasily Vereshchagin’s

birthdays, national scholarly confer-

ences, art competitions, workshops

and seminars take place in memory

of the family.

The Children’s Museum, anoth-

er part of the association, occupies

the earliest museum building erect-

ed in 1898. Its collections are devot-

ed to ethnography, natural history,

figurative and applied art, and the

museum’s young visitors acquire

new knowledge and develop artistic

skills, alongside educational pro-

grammes for children, teenagers

and their parents. The children’s

centre proves to its visitors that a

museum is not a stuffy place full of

old and unnecessary things - but a

wonderful world ready to share its

secrets, and a place to learn, experi-

ment and create.

The historical department of

the Cherepovets museum reveals the

history of the Vologda region and the

town of Cherepovets. Thanks to the

support of the "Open Society" insti-

tute, the exhibition "Hero of Our

Time: The 20th century" has opened.

The art department is devoted to the

art and culture of the Vologda region

from the 11th–early 20th centuries,

and exhibits relics of Orthodox cul-

ture. The two sections occupy a

building constructed in the early

20th century in the then-fashionable

"red brick style". 

where on October 26 (in the old cal-

endar, October 14) the painter was

born, still exists. He was named after

his father, "being born on his birth-

day". The museum of the Veresh-

chagin family is open, including

seven houses (the memorial house

included), and the park and garden

with trees and medicinal herbs. The

museum’s exhibits tell the life story

of this extraordinary family that con-

tributed so generously to the glory

of Russia. Nikolai Vereshchagin was

a pioneer in the development of

Russian butter production, while

Vasily became a major painter.

Alexander, a military man, received

the rank of Major-General, and also

wrote stories that were highly appre-

ciated by Leo Tolstoy. Sergei, 

an aide-de-camp to the general 

M.D. Skobelev, was a gifted graphic

artist and perished in the Turkish

campaign of 1877–1878. In the

museum one can see personal

possessions of the Vereshchagins,

including photographs, documents

and books from the family library

with various inscriptions, as well as

the brothers’ studies and drawings.

In 1990, a military history club was

opened in the Vereshchagin Museum;

its members study the history of the

The exhibits of the archeologi-

cal museum tell the history of the

land called Cherepovets; in the

nature museum one can see the

zoological, botanical, geological

and paleontology collections.

Thanks to annual specialized expe-

ditions, the museum’s collections

are being constantly replenished. 

All the museums that form the

Cherepovets Museum Association

have the same general task: to do

their best to preserve the heritage

of the past, and give to our contem-

poraries and descendants the pos-

sibility to learn more about their

historical roots – and be proud of

Russian history, and grateful to our

ancestors for their everyday work

in times of peace, and labours in

times of war.

T.Sergeeva

General Director of the Cherepovets

Museum Association

Honoured Culture Scholar of the

Russian Federation

БОГОМАТЕРЬ 

УМИЛЕНИЕ

XVI век

Дерево, левкас, темпе-

ра, серебряная басма,

чеканка, золочение 

68 × 54,5 

THE VIRGIN ELEUSA

16th century.

Wood, gesso ground,

tempera, silver setting,

chasing, gilding

68 × 54,5  cm

СВЯТАЯ МУЧЕНИЦА 

ПАРАСКЕВА 

ПЯТНИЦА

XVI век

Дерево, левкас, 

темпера 85 × 63

ST PARASKEVA PYAT-

NITSA 

THE MARTYR

16th century

Wood, gesso ground,

tempera 

85 × 63 cm

СВЯТОЙ ГЕОРГИЙ 

В ЖИТИИ

Конец XVIII века

Дерево (три доски), 

левкас, темпера

126,3 × 102,5 

ST. GEORGE 

WITH SCENES FROM 

HIS LIFE

End of the 18th 

century

Wood (three panels),

gesso ground, tempera

126,3 × 102,5 cm

АНГЕЛ

XVIII век

Дерево, левкас, 

темпера

60 × 22 × 19

ANGEL

18th century

Wood, gesso ground,

tempera

60 × 22 × 19 cm



� ДЭВИД УИЛКИ 

Ярмарка в Пилтси 

1804

(Кат. № 278) *

Холст, масло

58,5 × 106,7

Фрагмент

�SIR DAVID WILKIE

Pitlessie Fair 

1804

(Cat. 278) *

Oil on canvas

58.5 × 106.7 cm

Detail

21

А.П.Боткина в своих воспоми-

наниях, относящихся к 1895 го-

ду, замечает: «Павел Михайло-

вич побывал как обычно в Анг-

лии…»1 Когда и как состоялось

знакомство Третьякова с Вели-

кобританией? Третьяков посе-

тил Лондон летом в июне 1860

года во время своего первого

заграничного путешествия. Бу-

дучи молодым человеком, он

находился в начале своей соби-

рательской деятельности. Из

писем к сестре и друзьям узна-

ем, что маршрут трехмесячного

путешествия включал Герма-

нию, Бельгию, Англию, Ирлан-

дию, Францию, Швейцарию,

Италию – «все главные города

Европы, кроме только Вены».

О впечатлении, произведенном

на Павла Третьякова Лондоном,

узнаем из письма его сестры

Софьи:

Москва, 22 июня 1860 

…Из твоего письма о Лон-

доне, Паша, я вижу, что и на те-

бя он произвел такое же впечат-

ление, как и на всех, видевших

его в первый раз: он поразил те-

бя своим богатством, громадно-

стью, своей необыкновенной

деятельностью, но это было

первое твое впечатление, а по-

том ты, кажется, заскучал, но, по

правде сказать, я не понимаю,

С О Б И Р А Т Е Л И  И  М Е Ц Е Н А Т Ы

А 450-летию установления дипломатических и торговых 

отношений между жоссией и Великобританией

ПОБЫВАЛ КАК ОБЫЧНО В АНГЛИИ...
ПАВЕЛ МИХАЙЛОВИЧ
В АРХИВЕ ТРЕТЬЯКОВСКОЙ ГАЛЕРЕИ ХРАНЯТСЯ ПИСЬМА, ЗАПИСНЫЕ

КНИЖКИ, СЧЕТА И ДРУГИЕ МАТЕРИАЛЫ ПАВЛА МИХАЙЛОВИЧА ТРЕ-

ТЬЯКОВА И ЕГО СЕМЬИ. БЛАГОДАРЯ ПЕДАНТИЧНОСТИ И АККУРАТНО-

СТИ, СВОЙСТВЕННОЙ ДЕЛОВЫМ ЛЮДЯМ ЕГО СКЛАДА, МЫ РАСПОЛА-

ГАЕМ ИНТЕРЕСНЕЙШИМИ ДОКУМЕНТАМИ О ДЕЯТЕЛЬНОСТИ ТРЕТЬЯ-

КОВА КАК КОЛЛЕКЦИОНЕРА, О СОЗНАТЕЛЬНОЙ ПЛАНОМЕРНОЙ

РАБОТЕ ПО СОЗДАНИЮ ПЕРВОЙ В РОССИИ ХУДОЖЕСТВЕННОЙ ГАЛЕ-

РЕИ НАЦИОНАЛЬНОГО ИСКУССТВА. МЕНЕЕ ИССЛЕДОВАНЫ ФАКТЫ О

ЕЖЕГОДНЫХ ЗАРУБЕЖНЫХ ПУТЕШЕСТВИЯХ СОБИРАТЕЛЯ. В ЭТИ ПО-

ЕЗДКИ, ПОМИМО КОММЕРЧЕСКИХ ЦЕЛЕЙ, ТРЕТЬЯКОВА ВЛЕК ИНТЕ-

РЕС К СОВРЕМЕННОЙ КУЛЬТУРНОЙ ЖИЗНИ ЕВРОПЫ. В ПЕРВУЮ ОЧЕ-

РЕДЬ ОН ПОСЕЩАЛ МНОГОЧИСЛЕННЫЕ ХУДОЖЕСТВЕННЫЕ ВЫСТАВ-

КИ И КРУПНЕЙШИЕ МУЗЕИ. ЕГО ВНИМАНИЕ К ЗАРУБЕЖНОМУ ИСКУС-

СТВУ ПОСТОЯННО СООТНОСИЛОСЬ С АНАЛИЗОМ СОСТОЯНИЯ ОТЕ-

ЧЕСТВЕННОЙ ШКОЛЫ ЖИВОПИСИ. ТРЕЗВО ОЦЕНИВАЯ ЕВРОПЕЙ-

СКИЕ ВПЕЧАТЛЕНИЯ, ПОПОЛНЯЯ ЗНАНИЯ, ОТТАЧИВАЯ ЗНАТОЧЕС-

КИЙ ВКУС, ТРЕТЬЯКОВ БОЛЕЕ ЯСНО ОПРЕДЕЛЯЛ ЦЕЛИ И ЗАДАЧИ

СОБСТВЕННОЙ СОБИРАТЕЛЬСКОЙ ПРОГРАММЫ. 

* В скобках

приведены номера

по каталогу

Всемирной

выставки – Interna-

tional Exhibition

1862. Official Cata-

logue of the Fine Art

Department. London

1862

1 Боткина А.П. Павел 

Михайлович Третьяков

в жизни и в искусстве.

М.,1993, с. 285.
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Я не думаю, чтобы Вы, рас-

смотря мои картины еще раз,

нашли нужным послать их на

Лондонскую выставку…3

В январе 1862 года в Пе-

тербурге состоялась выставка

картин, отобранных для учас-

тия во Всемирной выставке в

Лондоне. Иордан, уведомляя

Третьякова об ее открытии, со-

общал: Набралось картин

очень много, на данное нам в

Лондоне пространство… Но это

похвально, из большего числа

можно снискать меньшее, труд-

но было бы сделать против-

ное4.

Академический Совет из пя-

ти присланных Третьяковым отоб-

рал лишь три жанровых картины:

1) Умирающий музыкант (Боль-

ной музыкант) М.П. Клодта

2) Хоровод (Хоровод в Курской

губернии ) К.А. Трутовского 

3) Продавец лимонов (Разнос-

чик) В.И.Якоби

шими Академии художеств, на-

ходившимися в собственности

императора и членов импера-

торской семьи, и принадлежав-

шими собирателю Жадомир-

скому. От самых известных кол-

лекций отечественного искус-

ства были делегированы соот-

ветственно: 7 картин из собра-

ния Ф.И.Прянишникова; 4 – от

К.Т.Солдатенкова; 3 – от П.М.Тре-

тьякова; 2 – из коллекции Н.А.Ку-

шелева-Безбородко. Третьяков,

начинающий, но уже обратив-

ший на себя внимание художе-

ственного сообщества коллек-

ционер русского искусства, по-

лучил личное приглашение от

организаторов принять участие

картинами своего собрания в

выставке 1862 года. Первона-

чально самим владельцем были

предложены полотна – Василия

Боровиковского «Портрет гра-

фини Кутайсовой», Карла Брюл-

лова «Портрет Ланчи», Федора

Бруни «Богоматерь», В.Г.Худяко-

ва «Kаччиаторе». Выбор Третья-

кова представлял наиболее зна-

чимые художественные фигуры

в истории русского искусства

конца XVIII – первой половины

XIX века. Одним из главных ор-

ганизаторов раздела русского

искусства на Всемирной вы-

ставке был известный гравер и

педагог Федор Иванович Иор-

дан, хорошо знавший художест-

венную жизнь Лондона по го-

дам своего пенсионерства. Иор-

дан лично осмотрел коллекцию

Третьякова в Москве и внес

встречное предложение реко-

мендовать к рассмотрению Сове-

том Академии художеств для уча-

стия в выставке пять картин:

1. Портрет аббата Ланчи

К.П.Брюллова

2. Умирающий музыкант баро-

на М.П.Клодта

3. Хоровод г. Трутовского 

4. Продавец лимонов г. Якоби

5. Пейзаж близ Ораниенбаума 

г. Саврасова 

Третьяков, видимо, сомневался

в верности такого отбора, напи-

сав в одном из писем Иордану: 

как ты при своей любознатель-

ности можешь в таком интерес-

ном городе, как Лондон, ску-

чать… Уже это не погода ли ту-

манная и дождливая имеет та-

кую способность наделять всех

скукой! 2

Спустя менее года в жизни

Третьякова вновь возникает

английская тема. Один из кор-

респондентов обратился к нему

как члену Общества любителей

художеств, имеющему автори-

тет у современных живописцев.

Автор письма настоятельно об-

ращался к Третьякову с призы-

вом привлечь внимание отече-

ственных художников к произ-

ведениям Шекспира и подоб-

ным его творчеству драматичес-

ки выразительным историчес-

ким сюжетам. 

Этот призыв, прозвучав-

ший в период кризиса традици-

онной академической истори-

ческой живописи, заключал в

себе здравый смысл, и не слу-

чайно он был обращен к одно-

му из самых прогрессивных со-

бирателей. Шекспировская

Офелия не станет ли отдален-

ным прообразом утопленниц в

полотнах художников второй

половины XIX века, в знамени-

той картине Василия Перова, а

король Лир над трупом Корде-

лии – не та же ли тема зазвучит

в многочисленных картинах,

представляющих образ Ивана

Грозного у бездыханного тела

своего сына, деспотически им

погубленного? Искусство кри-

тического реализма, набирав-

шее силу и поддерживаемое ак-

тивной собирательской полити-

кой Третьякова, избирало тра-

гические сюжеты, обнажая мо-

ральную силу страданий и

смерти изображаемых героев,

бросавших упрек и вызов об-

ществу. Это качество драматур-

гии шекспировских пьес, цен-

ное для исторической живопи-

си, и выделил автор письма

Третьякову.

Самым значительным в ис-

тории русско-британских кон-

тактов третьей четверти XIX ве-

ка можно считать участие Рос-

сии, русского искусства во Все-

мирных выставках в Лондоне

1862 и 1872 годов. Особый ин-

терес представляет первое учас-

тие произведений из собрания

Павла Третьякова в междуна-

родной выставке 1862 года и

оценка коллекционером этого

важнейшего события. Отноше-

ния России и Великобритании,

прерванные Крымской войной,

восстанавливались. 

Русская живопись была по-

казана 78 произведениями, пре-

доставленными художниками,

главным образом академиками,

а также работами, принадлежав-

ДЖ. КОЛЛИНСОН 

Урок чистописания 

1855

(Кат. № 501)

Дерево, масло

54 × 43

JAMES COLLINSON

The Writing Lesson

1855

(Cat. 501)

Oil on panel

54 × 43 cm

Записная книжка 

Павла Михайловича

Третьякова с заметками

о русских картинах на

Всемирной выставке 

в Лондоне и расходах

в заграничных путеше-

ствиях 1862–1863 гг. –

ОР ГТГ, ф. I, ед. хр. 4798

A page of Pavel

Tretyakov’s note-book

(1862–1863)

The Tretyakov Gallery

Archives

К.А.ТРУТОВСКИЙ

Хоровод в Курской 

губернии. 1860 

(Кат. №1699)

Холст, масло

KONSTANTIN

TRUTOVSKY

Village Dance 

1860 

(Cat. 1699)

Oil on canvas

ТРЕТЬЯКОВСКАЯ  ГАЛЕРЕЯ            THE  TRET YAKOV  GALLERY    #1 ’  2004

2 Письмо С.М.Каминской – П.М.Третьякову,

22 / VI 1860, – OP ГТГ, ф. I, ед. хр. 5126, л. 2. 

3 Письмо П.М. Третьякова – Ф.И. Иордану от 17 января 1862. – ОР ГТГ, ф. I, ед. хр. 4751, л. 32.
4 Письмо Ф.И. Иордана – П.М. Третьякову от 23 января 1862. – ОР ГТГ, ф. I, ед. хр. 1523. 
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Первыми (в мае 1862) из

семьи Третьяковых Всемирную

выставку сразу по приезду в

Лондон поспешили посетить

мать Павла Третьякова и его

сестра Софья. Высказанные в

частной переписке, до публика-

ций в отечественной прессе

суждений профессиональных

критиков В.В.Стасова и

В.И.Григоровича, впечатления

Третьяковых особенно дороги

как непредвзятые свидетельст-

ва очевидцев:

На другой день по приезду

были мы на выставке, которая

так огромна, что для хорошего

осмотра ее потребовалось бы

несколько дней, так по крайней

мере показалось мне на первый

раз, что особенно всем нам бро-

силось в глаза, так это бедность

и некрасивость размещения

русских товаров, даже и карти-

ны-то наши повесили не в од-

ном месте, часть их находится в

одной комнате с товарами, а

другая часть в отделении кар-

тин.

Доктор наш ужасно ругает

русских как за то, что товаров

чрезвычайно мало, так и за то,

что и картин выставили мало и

не совсем хорошие…5

Интересно, что будущая же-

на П.М.Третьякова – Вера Нико-

лаевна Мамонтова летом того

же года побывала в Лондоне в

сопровождении брата Николая,

служившего там в то время в

торговом агентстве. 

К сожалению, остается неиз-

вестным, посетила ли Вера Ма-

монтова Всемирную выставку.

Павел Михайлович Третья-

ков провел в Лондоне август –

начало сентября1862 года,

отъезжая по коммерческим де-

лам в Манчестер. Ценным доку-

ментом является Записная

книжка Павла Михайловича

Третьякова с заметками о рус-

ских картинах на Всемирной

выставке в Лондоне и расходах

в заграничных путешествиях

1862–18636. Наряду с пометка-

ми о маршрутах, гостиницах,

расходах Третьякова в Англии

значительная часть его запи-

сей посвящена картинам, экс-

понировавшимся на Всемир-

ной выставке. В разделе бри-

танского искусства Третьяков

обращает внимание на архи-

тектурные акварели. В этом

сказывается навык практичес-

ки мыслящего делового чело-

века. Третьяков перечисляет

имена известных английских

художников XVIII столетия и

ведущих современных масте-

ров – Дж.Рейнолдса, Т. Гейнсбо-

ро, Дж.Морланда, У.Хогарта,

Д.Уилки, Т.Лоуренса, Ч.Лесли,

Ч.Истлейка, У.Малреди, Т.Уэб-

стера, Р.Бонингтона, Э. Ландси-

ра, У.Ханта, Дж.Констебла,

У.Тернера, Дж.Крома, П.Несми-

та и др. Третьяков рядом с но-

мером каждой упомянутой им

картины педантично помечал

ее жанр. В целом он выделил

около 30 произведений худож-

ников бытового жанра,15 про-

изведений пейзажистов (вклю-

чая марины), 12 исторических

полотен, 10 портретов, 1 (?) ба-

тальный сюжет.

Третьяков отметил карти-

ны на исторические и литера-

турные темы, в частности на сю-

жеты «Фауста» Гете и «Макбета»

Шекспира, последние, возмож-

но, особо памятуя процитиро-

ванное выше письмо о вырази-

тельности шекспировских сю-

жетов. Третьяковым упомянуты

произведения прерафаэлита

У.Ханта, назван ряд пейзажей,

но основной интерес Третьяков

проявил к английской жанро-

вой живописи, в том числе

представляющей сцены из

сельской жизни и эпизоды

жанрового характера (картины

Дж.Морланда, Д.Уилки, Е.Берда,

Т.Уэбстера, У.Фрита, У.Коллинза

и др.). Приблизительно в это же

время неизвестный английский

автор обзора Всемирной вы-

ставки в Art Journal выделил

бытовой жанр, преимуществен-

но посвященный сельской жиз-

ни, как одно из главных направ-

лений развития современной

английской школы живописи:

«…that truly English school of

home sympathies and rustic sim-

plicity, to which the foreign gal-

leries of the International Exhibi-

tion afford little or no parallel …

made sacred in the sphere of

poetry by the writings of Grabbe

and Wordsworth…»7

Интерес Третьякова к бы-

товому жанру был закономерен,

его тонкий наблюдательный

глаз выхватил одно из харак-

тернейших явлений англий-

ской живописи, усмотрев в нем

параллель тенденциям в рус-

ском искусстве. После отмены

крепостного права в России

прошел год, крестьянский во-

прос был одним из самых зло-

бодневных. Жизнь русской де-

ревни станет главной темой

русских художников-жанристов

1860-х годов, ведущих масте-

ров раннего передвижничества.

Среди других иностранных

школ, наиболее полно представ-

ленных на выставке и соответ-

ственно более подробно осве-

щенных в записных книжках

Третьякова, – французская шко-

ла. Третьяков и французское

искусство – тема отдельного ис-

следования. Отметим, что в от-

личие от британского раздела

французский привлек внима-

ние Третьякова преимущест-

венно пейзажами художников-

барбизонцев – Ч.-Ф.Добиньи,

Т.Руссо, Дж.-Ф.Милле, К.Труайо-

на, творчество которых стано-

вилось известным и притяга-

тельным для русских художни-

ков и коллекционеров (произ-

ведения живописцев этого кру-

га будут целенаправленно соби-

рать С.М.Третьяков, А.П.Боголю-

бов). Отмечены Третьяковым и

картины исторического содер-

жания – П.Делароша, Ж.Жеро-

ма, А.Шеффера.

Из 78 произведений рус-

ского раздела Всемирной вы-

ставки 17 в настоящее время на-

ходятся в собрании Третьяков-

ской галереи, не менее 20 – в

Русском музее, ряд других в ре-

гиональных музеях России. Это

подтверждает в целом качест-

венность отбора его устроите-

лей, учитывая и то, что многие

участники русского раздела бы-

ли современными и довольно

молодыми художниками. На вы-

ставке прозвучали имена, во-

шедшие в историю русского ис-
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Oil on canvas. 106 × 70 cm

ДЭВИД УИЛКИ 

Крестьянская

свадьба 

1818

(Кат. № 277) 

Дерево, масло

64,4 × 96,6

SIR DAVID WILKIE

Penny Wedding

1818

(Cat. 277) 

Oil on panel

64.4 × 96.6 cm

5 Письмо 

С. М.Каминской –

П.М.Третьякову 

от 18 мая 1862. –

ОР ГТГ, ф. I, ед.

хр. 5135, л. 1об.

6
ОР ГТГ, ф. I,

ед.хр. 4798, л. 49. 

7 [ …эта истинно

английская школа,

представляющая

удовольствия до-

машней жизни и

сельской просто-

ты, которой иност-

ранные галереи

на Всемирной вы-

ставке демонстри-

руют слабое или

полностью отсут-

ствующее подо-

бие, освящена по-

этическими сочи-

нениями Грабба 

и Уодстворта…

(Перевод Г.А.) 

Art Journal, 1 June

1862, p.150.
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кусства второй половины XIX ве-

ка – И.К.Айвазовский, Т.А.Нефф

(автор знаменитых росписей и

мозаик Исаакиевского собора),

А.П.Боголюбов, В.И.Якоби,

М.П.Клодт, В.Г.Худяков, П.П.Чис-

тяков и др. Качественной была

ретроспективная часть русского

художественного отдела, вме-

щавшая в себя работы выдаю-

щихся русских мастеров –

В.Л.Боровиковского, К.П.Брюл-

лова, М.И.Лебедева, С.Ф.Щедри-

на, О.А.Кипренского, В.А.Тропи-

нина, А.Г.Венецианова. Демонст-

рировались такие шедевры рус-

ского искусства, как три портре-

та «смолянок» (Е.Молчановой,

Н.Борщовой, Г.Алымовой) и

«Портрет Екатерины II в храме

богини Правосудия» Д.Г.Левиц-

кого, «Автопортрет» К.П.Брюлло-

ва, «Явление Христа Марии Маг-

далине» А.А.Иванова, «Сватовст-

во майора» и «Вдовушка»

П.А.Федотова. В то же время от-

бор ряда произведений был

странен и неудачен. Обычно

сдержанный и лаконичный в

своих высказываниях, Третья-

ков с возмущением констатиро-

вал в своей записной книжке:

Русская школа: Всех кар-

тин 78; неужели русская школа

произвела только 78 произве-

дений, достойных для отправле-

ния на выставку? Нетъ! 

Упреки Третьякова, в то

время еще не обладавшего хо-

рошим знанием истории рус-

ского искусства XVIII века и не

проявившего знаточеского его

понимания, в неточном выборе

картин Левицкого и Борови-

ковского можно оспорить. Но в

целом Третьяков продемонст-

рировал ясность и самостоя-

тельность, например в сравне-

нии с позицией академическо-

го Совета, суждений. Позднее, в

конце 1862 года (ж. «Современ-

ная летопись», 1862, № 11) –

первой половине 1863 (ж. «Со-

временник», № 4, 5), Всемир-

ная выставка и процесс отбора

произведений российской сто-

роной («без плана и мысли»)

был подвергнут тщательному

анализу и критике Василием

Стасовым. Третьяков, очевидец

и участник лондонских собы-

тий, с большим вниманием вос-

принял суждения молодого, но

талантливого критика, которые

соответствовали многим его

личным наблюдениям и размы-

шлениям. 

Один из важнейших вопро-

сов, по мнению Стасова, кото-

рый возник в связи с первым

широким участием русского ис-

кусства на Всемирной выстав-

ке: что наша живопись в ряду

других школ?.. Какие же поло-

жительные признаки нашей

школы, какой ее характер? На

кого она всего более похожа?

Критик дает ясный ответ: Все-

мирная выставка 1862 года по-

служила, наконец, к определе-

нию, с какой школой искусства

у нас более всего сходства. На-

ша школа (я говорю о прежних

ее периодах) всего более имеет

общих черт с одною из евро-

пейских школ прежнего време-

ни, с которою ее еще не сравни-

вали, да и нельзя было этого

сделать до нынешней выстав-

ки, – с английскою. Такое срав-

нение на первый взгляд оскор-

бит многих. Как сравнивать на-

ши таланты, наших гениев с ан-

глийскими живописцами, кото-

рых в Европе никто не знает, да

и знать не хочет! Всемирные

выставки переменяют много

прежних понятий, в том числе

прежние понятия об англий-

ской школе живописи. Она, как

и мы, в первый раз выступила

перед целым светом. Со всеми

своими силами и недостатка-

ми8.

Стасов одним из первых

нашел принципиальное сходст-

во в жанровом развитии рус-

ского и английского искусства

предшествующего времени.

Справедливо выделил особые

достижения мастеров англий-

ского и русского портрета:

…Мы тут шли одним шагом

с Англией, и все венцы, кото-

рые она заслужила, принадле-

жат и нам. Портреты Левицко-

го, Боровиковского, Кипрен-

ского, Брюллова станут рядом

с лучшими портретами Рей-

нольдса, Гейнсборо, Ромнея и

Лоуренса, заключают столько

же изящества, правды, блестя-

щих роскошных тонов… вели-

косветской грации, вельмож-

ного достоинства, пышной па-

радности9. 

Стасов оценивал выставку

1862 года с позиций привер-

женца набирающего силу ис-

кусства реалистического на-

правления. Он находил боль-

шую общность в направлении

развития английского и русско-

го искусства в сторону реалис-

тической жанровой живописи,

сравнивал Хогарта и Федотова,

точно подметив важную содер-

жательную разницу искусства

двух школ: 

…Нигде мы не встретим та-

кой близости к гогартовскому

направлению, как в русской но-

вой школе. Федотов – Гогарт

России.

…Между искусствами обо-

их народов существует и глубо-

кая разница. Русское искусство

никогда не повторяло англий-

ского искусства, тем более что

его вовсе не знало10. Последнее

утверждение требует поправки.

Важно другое – Стасов верно от-

мечает, что …свойственное анг-

лийской жанровой живописи

морализаторство не имеет ос-

нов в направлении народного

духа в России... любимые темы

английского искусства: угне-

тенная старость, страдающая

беспомощность и потом, как по-

следняя страница английского

романа, счастливая свадьба,

восторг оправданного судом се-

мейства, схваченный законом

преступник. …Русское искусст-

во столь же мало думает о мора-

ли, добронравности и семейном

счастье, как Гоголь и родившая-

ся от него литература. Конечно,

оно не меньше, чем у англий-

ского народа, надарено талан-

том к сатире и юмору… русское

искусство столь же глубоко ре-

ально, как английское, оно

столь же смело и талантливо

нисходит в тину вседневной

жизни, охватывает… мир бедно-

сти и несчастья… но у него есть

свои мотивы11. 

Стасов отмечает несравни-

мое разнообразие народных ти-

пов, встречающихся в русской

действительности. По его убеж-

дению, это основной источник

достоверных жизненных сюже-

тов. Фундаментальный тезис о

том, что воспроизведение дей-

ствительности – оригинальная

и сильная сторона нынешнего,

реалистического, направления

русской отечественной школы

выдвинули и английские крити-

ки, освещавшие выставку:

Все надежды русского ис-

кусства в будущем опираются

на картины из русской жизни и

истории. …Если она (Россия)

примется за действительное

национальное направление.

Уроки, или поучения, как

их назвал Стасов, Всемирной

выставки для русского искусст-

ва имели принципиальный и

перспективный характер. 

Всемирная выставка 1862

года в Лондоне показала искус-

ство России в ряду художест-

венных школ Европы, явилась

катализатором национального

самоопределения русского ис-

кусства, продемонстрировала

достижения русской портрет-

ной школы, неактуальность

академического искусства в его

современном виде, предсказа-

ла будущность развития реали-

стического содержательного,

народного по своему характеру

искусства, каковым стало ис-

кусство передвижников. Спустя

только год в 1863 состоится

знаменитый бунт дипломников

Академии художеств против ог-

раниченности академических

ДЭВИД УИЛКИ 

Оборона Сарагосы

1828

(Кат. № 275, 

под названием

«Защитница

Сарагосы»).

Холст, масло

94 × 141 

SIR DAVID WILKIE

The Defence of

Saragossa, 1828

(Cat. 275, Maid of

Saragossa).

Oil on canvas

94 × 141 cm

ДЭВИД УИЛКИ 

Пифферари. 1829

(Кат. № 257, под

названием

«Пифферари и

пилигримы,

исполняющие гимны

в похвалу Мадонны»)

Холст, масло

46 × 36,2 

SIR DAVID WILKIE

I Pifferari. 1829

(Cat. 257, 

The Pifferari with Pil-

grims playing Hymns

to the Madonna).

Oil on canvas

46 × 36.2 cm

ТОМАС УВИНС

В неаполитанской

мастерской. 1832

(Кат. № 217, под

названием «Резчик

образов. Интерьер

неаполитанской

мастерской»

Холст, масло

75 × 86,3

THOMAS UWINS

The Neapolitan Saint

Manufactory. 1832

(Cat. 217. The Carv-

er of Images – Interi-

or of a Neapolitan

Saint Manufactory)

Oil on canvas

75 × 86.3 cm

8 Стасов В.В. Избр. соч. В. 3 т. М., 1952, т. 1, с. 86.

9 Стасов В.В.

Указ. соч. 88–90.
10 Там же, с. 90–91.
11 Там же, с. 93.
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HAS BEEN TO ENGLAND, AS USUAL...
PAVEL MIKHAILOVICH
THANKS TO THE METICULOUS AND PRECISE MANNER RUSSIAN MER-

CHANTS, AMONG THEM PAVEL TRETYAKOV, USED TO DO BUSINESS, THE

TRETYAKOV GALLERY ARCHIVES FOUND THEMSELVES IN POSSESSION

OF SOME MOST INTERESTING EVIDENCE OF HIS WORK AS AN ART COL-

LECTOR: HIS LETTERS, NOTE-BOOKS, DIARIES, BILLS AND OTHER MEM-

ORABILIA BEAR VALUABLE TESTIMONY TO HIS LIFE-LONG ENDEAVOUR

OF BUILDING UP THE FIRST NATIONAL COLLECTION OF RUSSIAN

PAINTINGS. EVEN LESS KNOWN, BUT NO LESS INTERESTING, ARE THE

FACTS OF PAVEL TRETYAKOV’S REGULAR JOURNEYS ABROAD. BESIDES

SERVING BUSINESS PURPOSES THE TRIPS ALLOWED TRETYAKOV TO

VISIT NUMEROUS ART EXHIBITIONS AND MUSEUMS, AND TO

ACQUAINT HIMSELF WITH CONTEMPORARY ARTISTIC TRENDS IN

EUROPE. HE WAS COMPARING AND ANALYZING, ACCUMULATING

IMPRESSIONS, BUILDING UP KNOWLEDGE AND EXPERIENCE, AND

DEVELOPING THE CONNOISSEUR’S TASTE - ALWAYS WITH THE IDEA OF

A NATIONAL ART COLLECTION IN MIND.

His daughter and bibliographer

remembers: …Pavel Mikhailovich has

been to England, as usual…1

Tretyakov visited Britain many times,

and his first visit dates back to June

1860 when, still a young man and

an emerging art collector, he made

his first trip in Europe. The itinerary

included "all major cities on the Con-

tinent, except Vienna," and also Bri-

tain and Ireland. His first impression

of London becomes clear from his

sister’s letter:

Moscow, June 22, 1860

… Your letter from London

shows that your impression of it

[London] is the same as that of oth-

ers who had seen it for the first time:

it struck you with its wealth, huge-

ness, its remarkable animation. But

all that was your first impression

which seems to have been followed

by you getting bored, which I really

cannot understand. How could you,

so curious about everything, get

bored in such an interesting place as

London?... May it have been from the

local weather, foggy and rainy,

enough to make anybody bored?... 2

About a year later the English

topic came up again: Tretyakov

received a letter from one of his

correspondents. He urged Tret-

yakov, a member of the Art Lovers’

MARKING THE 450TH ANNIVERSARY OF DIPLOMATIC AND BUSINESS RELA-

TIONS BETWEEN RUSSIA AND THE UNITED KINGDOM

1. Botkina A.P. 

Pavel Mikhailovich

Tretyakov v zhizny i

iskusstve (Pavel

Mikhailovich

Tretyakov in Life and

Art). Moscow, 1993,

p.285

2. Letter: S.M. Kamin-

skaya to P.M.

Tretyakov,

22.04.1860
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много успеть осмотреть13.

4 мая 1895:

…Вторник был в Кенсинг-

тонском музее и на разных мел-

ких выставках, вчера день про-

вел в Оксфорде; сегодня по-

следний день, буду в разных му-

зеях, а завтра в 8 ч. утра уеду.

Ты говоришь о путешествии по

Англии, да его очень легко сде-

лать, всего 24 [2-4?] города,

стоящих внимания, а я в каж-

дое путешествие 30–40 осмат-

риваю. Два самых интересных

уже видел. Только здесь без

языка очень нелегко, даже в та-

кой большой новой и превос-

ходной гостинице, где я живу,

не говорят ни на каком языке,

кроме английского14.

Из воспоминаний А.П. Бот-

киной за 1896 год:

Третьяков едет в Лондон, где

надо посетить десять, хотя и не-

больших, выставок, и после не-

которого колебания соблазняет-

ся и забирается в Шотландию –

Эдинбург и Глазго15.

Из письма Третьякова в

мае 1897 из Лондона: 

Приехал сюда в среду, в по-

ловине шестого вечера… Вчера

видел уже четыре выставки16. 

С каждым новым приездом

внимание Третьякова все более

привлекала бурная художест-

венная жизнь, театр, литература

этой страны. Интерес к Велико-

британии сохранялся и по воз-

вращении в Россию. Павел Ми-

хайлович посещал выставки

английских акварелистов в Пе-

тербурге, из прессы узнавал о

новостях культуры. Не зная анг-

лийского языка, он все-таки

стремился приобщиться к анг-

лийской классической литера-

туре. Будучи уже нездоровым,

незадолго до смерти Третьяков

читал биографию Александра

Иванова, одного из любимых

им художников, и «Ярмарку

тщеславия» У.Теккерея… 

Галина Андреева

догм. Объединившись с москов-

скими художниками, эти петер-

буржцы создадут впоследствии

знаменитое Товарищество пе-

редвижных художественных

выставок. Первая выставка пе-

редвижников откроется в 1871

году накануне Всемирной вы-

ставки в Лондоне 1872 года, на

которой русское искусство реа-

листического направления, на-

родное по духу, выступит полно-

правным и сильным участни-

ком, но эта тема отдельной ста-

тьи. Главным собирателем и

вдохновителем искусства пере-

движников станет Павел Ми-

хайлович Третьяков; неслучай-

но один из французских крити-

ков назовет художников его

круга «третьяковскою школой».

Участие П.М.Третьякова во Все-

мирной выставке 1862 года

своими картинами, его непо-

средственные впечатления от

увиденного в Лондоне художе-

ственного многообразия, ана-

лиз национальных экспозиций

Василием Стасовым, безуслов-

но, сказались на дальнейшем

развитии контактов Третьякова

с Англией, подтвердили вер-

ность и жизненность его лич-

ных соображений о структуре и

национальном характере созда-

ваемой им галереи. Вероятно,

тогда же, но не позднее первой

половины 1860-х годов (в то де-

сятилетие он побывал в Англии

в 1863 и 1865) Третьяков посе-

тил недавно открытую для пуб-

лики Национальную портрет-

ную галерею в Лондоне и опре-

делился в намерении планомер-

но создавать и включать как не-

отъемлемую часть в свое собра-

ние портреты людей, дорогих

нации. Третьяков укрепился в

своей позиции придать своему

собранию высокий националь-

ный интерес, представить на-

циональную школу живописи

во всей ее полноте, показать ее

самостоятельное лицо и спо-

собность к развитию по дейст-

вительно национальному на-

правлению. Большой патриот и

преданный своей благородной

идее создания национальной

галереи русского искусства,

Третьяков своей практической

деятельностью снял горькие, но

во многом справедливые упре-

ки английских критиков в том,

что русское искусство в преж-

нем своем развитии не показа-

ло высокого национального ин-

тереса, определенного нацио-

нального стиля12.

Контакты Третьякова с Ве-

ликобританией активно про-

должались после 1862 года, он

много раз посещал эту страну

(в 1863, 1865, 1872, 1887,

1895, 1896), последний раз за

полтора года до смерти, весной

1897-го. 

Павел Михайлович Третья-

ков имел деловые связи в Лон-

доне, Манчестере и Батфорде,

бывал в Глазго и Эдинбурге. Его

визиты в Великобританию но-

сили не только коммерческий

характер. В каждый приезд на

Британские острова Третьяков

стремился посетить выставки,

в которых принимали участие

русские мастера (например,

В.В.Верещагин), множество экс-

позиций работ английских ху-

дожников, музеи. Об интенсив-

ности английских художествен-

ных впечатлений Третьякова

свидетельствуют характерные

выдержки из писем и воспоми-

наний 1895–1897 годов: 

2 мая 1895:

Вчера я осмотрел четыре

выставки и Национальную га-

лерею. Здесь выставки откры-

ты с 8 утра до 7 вечера и музеи

с 10 также до 7 вечера (разуме-

ется, в летнее время), можно

12 Стасов В.В. Указ соч., с. 85. 

13 Письмо П.М. Третьякова – В.Н. Третьяковой,
2 мая 1895. – ОР ГТГ, ф. I, ед. хр. 6099, л. 1. 

14 Письмо П.М. Третьякова – В.Н. Третьяковой,
4 мая 1895. – ОР ГТГ, ф. I, ед. хр. 6100, л. 1. 

15 Боткина А.П. Указ.соч., с. 287; ОР ГТГ, ф. I,
ед. хр. 6135; ед. хр. 6138 – 6141.

16 Там же, с. 290; ОР ГТГ, ф. I, ед. хр. 6256,
6259.
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play held in St. Petersburg in Jan-

uary 1862. He chose five pictures

from the collection, namely:

1. " Portrait of the Archeologist

Michelangelo Lanci" by Karl Brullov

2. "Dying Musician" by Baron

Mikhail Klodt

3. "Village Dance" by Konstantin

Trutovsky

4. "Peddler Selling Lemons" by

Valery Iakobi

5. "Oranienbaum Landscape" by

Alexey Savrasov

Even though Pavel Tretyakov

had different opinions on what pic-

tures to show, Iordan was insistent.

He argued that with a greater num-

ber of pictures to choose from, the

choice of a smaller quantity became

easier.4 As a result, the Academy

Council decided on three genre

paintings from the Tretyakov collec-

tion: "Dying Musician", "Village

Dance" and "Peddler Selling

Lemons". 

Pavel Tretyakov’s mother and

sister Sophia happened to be the

first of the Tretyakovs who saw the

Russian exhibition as soon as they

arrived in London in May 1862. The

impression they received – first,

instant and candid – seems, there-

fore, more valuable than even the

professional one later expressed by

the critics Vasily Stasov and 

V. Grigorovich in the Russian press.

In their letter the two women wrote:

Society and an authority with con-

temporary Russian painters, to per-

suade them to adopt Shakespeare’s

heroes and similar dramatic histor-

ical events and characters as sub-

jects for their pictures. The author

of the letter, incidentally, noted the

high moral spirit that Shakespeare

must have intended to be read in

the tragic deaths of his heroes:

…Ophelia who was drowned while

brooding on the sorrow of her

heart’s reflection or Hamlet killed in

a fencing match… attempting to

save his name from aspersion; Lear

mourning the death of his beloved

Cordelia, innocent Desdemona

strangled by Othello…3 

That appeal seemed to sound

quite apt, considering the crisis of

Russian academic historical paint-

ing that was then evident. There

was reason, too, in addressing it to

one of the most liberal-minded col-

lectors and judges of art. Is it not

possible to see Ophelia as the pro-

totype of a series of "drowned

women" which appeared in the pic-

tures of many Russian painters of

the late 19th century? Or does

Vasily Perov’s famous canvas of the

same subject ("Found Drowned")

not look as if it was inspired by

something similar? Or does King

Lear’s anguish over the dead body

of Cordelia not bring to mind the

image of Ivan the Terrible grieving

theatrically over his son? Indeed,

critical realism, accumulating as it

was at that time, was encouraged

by Tretyakov, who commissioned

some of the pictures. The painters

tended to choose, following Shake-

spearean pathos, tragic subjects

for their historical canvases. Those

made it possible to better reveal the

moral aspect of the heroes’ suffer-

ings and deaths. They might also be

taken as a suggestion of blame, as

well as a challenge, to contempo-

rary social evils.

The most important events in

the history of Russian-British cultur-

al contacts of the 1860s–1870s are

thought to be the Russian painting

shows at the 1862 and 1872 Inter-

national Exhibitions in London – a

highly significant fact in itself, con-

sidering that the Crimean war had

just ended. It was also the first time

that some canvases from

Tretyakov’s collection were exhibit-

ed in London. His own judgment,

therefore, of what kind of painting a

Russian art exhibition should

include is of great value.

Initially, Russian painters were

represented by seventy-eight can-

vases, mainly the works of the mem-

bers of the Academy of Fine Arts

from the Emperor’s collection and

from those of the Imperial Family, or

the recognized Zhadomirsky Collec-

tion. It was agreed that the most

prestigious independent collections

that deserved to participate in the

London display were the following:

from the Pryanishnikov collection –

seven paintings; from the Sol-

datenkov collection – four paint-

ings; from the Tretyakov collection –

three canvases; and from the Kule-

shev-Bezborodko gallery – two pic-

tures. 

As a young, but promising art

collector, Pavel Tretyakov initially

suggested a list of four paintings for

the show – the "Portrait of Duchess

Kutaisov" by Vladimir Borovikovsky,

the "Portrait of Lanci" by Karl

Brullov, the "Madonna with Child" by

Fyodor Bruni, and "Cacciatore" by

Vasily Khudyakov: all painters were

the most important figures in Russ-

ian art of the late 18th–early 19th

centuries.

One of the main curators of the

Russian painting display at the Lon-

don Exhibition happened to be Fyo-

dor Iordan, a distinguished engraver

and art school teacher who was

well-versed in the London art scene

from his early years as a boarding

student there. He personally

acquainted himself with Tretyakov’s

collection in Moscow to make a bet-

ter choice for the preliminary dis-

The next day, after our arrival,

we visited the Exhibition. It is so

huge that it would take a few days to

see it all properly. Such, at least, was

my first impression. What unpleas-

antly struck all of us was the hum-

bleness and awkwardness of the

Russian arrangement. Even our pic-

tures are not hanging in one place:

some - in the room where goods are

displayed, and the rest together with

the others in the room for paintings.

Our doctor is very cross because

there are too few Russian goods on

display and the paintings are scant

and not very good quality… 5

It may be interesting to note

that Tretyakov’s future wife, Vera

Mamontova of the famous family of

the Mamontovs, also visited London

in summer 1862. Her brother Niko-

lai would also become a well-known

patron of the arts; at that time he

was working in a trading agency in

London. Unluckily, in her diary there

is no mention of visiting the Exhibi-

tion.

Pavel Tretyakov spent August

and the beginning of September

1862 in Britain. He went to Man-

chester on business, but stayed

mostly in London and, of course,

attended the Exhibition. A valuable

witness to that trip is his note-book:

alongside a list of expenses,

reminders of itineraries, inns and

hotels, many pages are devoted to

his impression of the paintings he

saw at the Exhibition. In the British

art collection Tretyakov, a man of

practical mind, could not help but be

fascinated with the water-colours of
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architectural designs. His note-book

bears the names of all important Bri-

tish painters of the 18th century, as

well as of the contemporary ones

whose works the art collector

admired: Joshua Reynolds, Thomas

Gainsborough, George Morland, Wil-

liam Hogarth, David Wilkie, Thomas

Lawrence, Charles Leslie, Charles

Eastlake, Thomas Webster, Richard

Bonington, Edwin Landseer, William

Hunt, John Constable, William Turn-

er, John Crome and others. Next to

the number of each canvas in the list

there is its genre scrupulously men-

tioned. Altogether, Tretyakov made

notes of thirty genre paintings, fif-

teen landscapes (including marine

paintings), twelve historical ones,

ten portraits and one [?] battle

scene.

It should be noted that

Tretyakov’s records also included

some historical paintings, such as

those based on works of literature,

for instance, "Faust" by Goethe and

"Macbeth" by Shakespeare. The lat-

ter might have caught the collector’s

eye as having been observed in the

letter cited above for the special

power of Shakespeare’s subjects. 

Besides the works of the Pre-

Raphaelite William Holman Hunt

and some landscapes Tretyakov

showed particular interest in British

genre painting – such as the anec-

dotal, especially rustic, scenes in the

pictures of George Morland, David

Wilkie, Thomas Webster, William

Collins and other masters. 

Incidentally, about the same

time Art Journal published a review

by an anonymous author, which pin-

pointed genre painting, chiefly rus-

tic scenes, as a distinct feature of

the contemporary British school of

painting: …that truly English school

of home sympathies and rustic sim-

plicity, to which the foreign galleries

of the International Exhibition

afford little or no parallel … made

sacred in the sphere of poetry by the

writings of Crabbe and

Wordsworth…6

The collector’s interest aroused

by the British genre painters was

more than reasonable. His sharp

observant eyes spotted one of the

hallmarks of the British school of

painting that might have similar

traits in Russian art. Considering

that it was only a year after serfdom

had been abolished in Russia and

the peasants’ problem was very

art were really impressive: por-

traits by Vladimir Borovikovsky

and Dmitri Levitsky, works by Karl

Brullov, Mikhail Lebedev, Silvestr

Shchedrin, Оrest Kiprensky, Vasily

Tropinin, and Alexey Venetsianov.

The Russian exhibition included

such masterpieces as three of the

series of portraits of the Smolny

Institute boaders (Yekaterina

Molchanov, Natalya Borschov,

Glaphira Alymov) and "Portrait of

Catherine II the Legislatress" by

Dmitri Levitsky, the "Self-Portrait"

by Karl Brullov, "Christ Appearance

to Mary Magdalene After His Res-

urrection" by Alexander Ivanov,

and "The Major Makes a Proposal"

and "The Young Widow" by Pavel

Fedotov.

Unfortunately, the choice of

some pictures seemed rather

strange and disappointing. Even

Pavel Tretyakov, usually reserved

and brief in his sayings, could not

control himself and wrote in his

diary: The Russian school (of paint-

ing): altogether it makes up 78; has

the Russian school produced only

78 pictures worthy of being sent to

an exhibition? No! To save the

Russian school from shame the fol-

lowing ones of the chosen 78 pic-

tures should not be sent… 7

Further follows a list of twelve

names with the number of pictures

against each of them to be excluded

from the candidates for the London

exhibition: seventeen pictures alto-

gether.

Another nine paintings belong-

ing to such masters as Borovikovsky,

Levitsky, Kiprensky and others were

judged as a bad choice. Tretyakov

also commented on the imperfec-

tions of some other selected paint-

ings. Although his reasoning and

judgement – about the works by

Borovikovsky and Levitsky, in partic-

ular – could sound a little far-fetched,

his opinion on the subject is by any

standards definite and original. All

the more so, given that his views

found an unexpected champion in

Vasily Stasov, a young art critic.

In the wake of the London Exhi-

bition two Russian journals –

Sovremennaya Letopis (Contem-

porary Chronicle), No 11 of 1862,

and Sovremennik (The Contem-

porary) No. 4 & 5 of 1863 – pub-

lished comprehensive critical

reviews of the Russian art display -

with no strategy or idea, as the

reviewer qualified it. The author of

both reviews was Vasily Stasov.

acute, Tretyakov envisaged that vil-

lage life was likely to become the

focus of attention of Russian genre

painters. And it did indeed become

so, as far as the early period of the

peredvizhnik (wanderers) move-

ment of the 1860s was concerned.

The second most widely exhib-

ited foreign school of painting that

received detailed coverage in Pavel

Tretyakov’s diaries was the French

one. But the topic of Tretyakov and

French art deserves separate study.

Nevertheless, it is worth noting that

unlike the British genre painting

that he admired so much, the French

collection particularly charmed him

with the landscapes of the Barbizon

school: Charles-Francois Daubigny,

Theodore Rousseau, Jean-Francois

Millet, Constant Troyon. Their works

were just coming into fashion with

Russian art collectors: canvases of

the Barbizon school were later to be

found in the collections of Sergei

Tretyakov and Andrei Bogolyubov.

Historical paintings by Paul

Delaroche and Jean Leon Gerome

seem to have also aroused Pavel

Tretyakov’s interest at the London

International Exhibition of 1862.

What did the Russian school of

painting demonstrate at the London

Exhibition? In retrospect it is possi-

ble to say that the merits of the pic-

tures selected for the overseas exhi-

bition were, in general, quite high.

Indeed, of the seventy-eight paint-

ings which were chosen seventeen

are in the collection of the Tretyakov

Gallery today, more than twenty

canvases are part of the Russian

Museum collection in St. Peters-

burg, while others are on display in

many provincial Russian museums.

Some of the artists were still quite

young at the time, but their names

would feature in the subsequent his-

tory of Russian art – among them

Ivan Aivazovsky, Timofey Neff (the

author of the remarkable wall-paint-

ing and mosaics in the St. Isaac

Cathedral in Petersburg), Alexey

Bogolyubov, Valery Iakobi, Мikhail

Klodt, Vasily Khudyakov, Pavel

Chistyakov and others.

The paintings chosen to illus-

trate the earlier stages of Russian

Tretyakov found many of his conclu-

sions interesting and matching his

own observations and reflections.

The crucial question, in Sta-

sov’s opinion, that the first large-

scale participation of Russian art in

an international show raised was…

What is our painting like as com-

pared to other schools?... What are

the positive features of our school?

What is its character? Which school

does it resemble more than any

other? His answer was quite defi-

nite: Our national school of painting

(I am speaking about its previous

history) resembles, more than any

other, one European school of the

past with which it has never been

compared before, for no such com-

parison had been possible until this

exhibition. It is the English school.

Such comparison will infuriate

many Russians. How dare you to

compare our talents, our geniuses

with the English painters of whom

nobody knows anything in Europe!

More, nobody wants to know!

International exhibitions help to

ДЭНИЕЛ 

МАКЛАЙЗ 

Печатная мастерская

Какстона, 1851 

(Кат. № 413, под

названием «Какстон

демонстрирует

пробный лист

Эдуарду IV») 

Холст, масло

218,5 × 284,5

DANIEL MACLISE

Caxston’s Printing

Office, 1851

(Cat. 413. Caxton

Exhibiting a Proof

Sheet to Edward IV)

Oil on canvas

218.5 × 284.5 cm

6. Art Journal,

01.06.1862, p.150

7. Pavel Tretyakov’s diaries, The Tretyakov Gallery

Archives



34 ТРЕТЬЯКОВСКАЯ  ГАЛЕРЕЯ            THE  TRET YAKOV  GALLERY    #1 ’  2004 35С О Б И РАТ Е Л И  И  М Е Ц Е Н АТ Ы          A R T  C O L L E C T O R S  A N D  PAT R O N S

correct your opinions, including

those about the English school of

painting. Like our’s, the English

school, for the first time, presented

itself before the whole world. With

all its merits and faults. 8

Vasily Stasov was one of the

first to discover that both schools, in

their earlier history, had been devel-

oping along the same lines. Thus, in

portrait painting of the 18th centu-

ry both schools, as he justly

remarked, could boast of great

achievements:

… Here we have been going at

the same pace with England and all

the laurels that the English painters

have won, we have won too. The por-

traits by Levitsky, Borovikovsky,

Kiprensky, Brullov deserve to stand

next to the best works by Reynolds,

Gainsborough, Romney and

Lawrence. They contain the same

subtlety, truthfulness, extraordinary

rich colours…, splendid elegance,

aristocratic dignity, state grandeur. 8 

Naturally, Stasov judged the

paintings exhibited in 1862 as an

adherent of the realistic art which

was then appearing. There was much

in common, he thought, between the

Russian and English schools, both

tending as they did to genre painting.

But comparing Hogarth’s works with

Fedotov’s the critic commented on

both their similarity and a very

meaningful difference in the ideas

underlying the two arts: … nowhere

else can we see such closeness to

the spirit of Hogarth’s paintings as

we see in the new Russian school.

Fedotov is Russia’s Hogarth… still…

there is a great difference between

the arts of the two nations. Russian

painting has never been a copy of

English painting. All the more so,

given that Russian painters have

never been familiar with it. 8

Although the last statement is

not quite true, there seems to be

something that an attentive critic

cannot help noticing: the moralistic

idea, so traditional for English

genre painting, from David Wilkie

and Thomas Webster to William

Hogarth, is not suited for adapta-

tion to the Russian national charac-

ter. Such favourite subjects of Eng-

lish genre paintings as the misery

of age, the hardships of the poor or

the sufferings of the abused, all

ending with a happy wedding, the

acquittal of a wrongly accused fam-

ily or the punishment of the crimi-

nal, would look strange on the can-

vases of the Russian genre

painters. Here one cannot help but

agree with the critic that … Russian

painting is as far from such ideas as

morality, good morals and the hap-

piness of the family as are Gogol

and the literature to which he gave

birth… The originality of Russian

genre painting lay in something dif-

ferent: no less talented and under-

standing satire and good humour,

Russian painters sought realism of

subject in the great diversity of

national social types and their

behaviour. 8 Such a conclusion was

echoed in the review of one English

critic who asserted that Russia

should pin all its hopes on pictures

of national character, based on its

traditions and history, if it is going

to find its own way in art.

Thus, the lessons which the

1862 International Exhibition

taught the Russian artistic comm-

unity were of fundamental import-

ance. The Exhibition defined Rus-

sia’s place among other European

schools of art, showed the encour-

aging achievements of Russian

portrait painting, and proved the

out-dated conservatism of aca-

demic art in its current form. It

opened up a new horizon for the

Russian national school, became a

springboard to a free and inde-

pendent Russian art, realistic in its

meaning and democratic in its

character. In fact, it heralded the

arrival of the peredvizhnik (wan-

derers) movement: it was only a

year later that the famous revolt of

the Fine Arts Academy graduates

against academic and dogmatized

teaching happened in St. Peters-

burg. The rebels were to join their

Moscow allies and in 1871, a year

before the 1872 International

Exhibition opened in London, the

Itinerants’ Society of Travelling

Exhibitions, as the new movement

was officially called, launched their

first show. So the 1872 London

Exhibition was to see a new Russ-

ian art, both realistic and demo-

cratic. But this is the topic of

another story. 

The main inspirer and collec-

tor of the new Russian art was

Pavel Tretyakov, and one French art

critic would aptly nickname the

movement as ‘the Tretyakov

school’. The collector’s 1862 Bri-

tish voyage and the participation of

his paintings in the International

Exhibition, his first-hand impres-

sions of the great multiplicity and

variety of current artistic ideas and

his understanding of the position

that Russian art occupied among

them, supported by Stasov’s pro-

found analysis, were to buttress

Tretyakov’s own conception of the

structure and the national charac-

ter of a future gallery. 

That, in turn, led to his further

contacts with Britain. It was proba-

bly in the early 1860s – the collec-

tor is known to have visited Britain

in 1863 and 1865 – that Tretyakov

attended the National Portrait

Gallery, recently opened to the

public in London. That visit must

have convinced him in his intention

to systematically build up a Russ-

ian collection of portraits as part of

his future gallery. The collection

was to comprise portraits of people

dear to the nation. Thus, Tretyakov

became a champion of the idea of

instituting a collection highly

national in spirit, able to present

the Russian school of painting at

its best as an independent and

original art. As a great patriot of his

country Pavel Tretyakov provided a

practical answer to the bitter criti-

cism - mostly true, in fact -

expressed by some British review-

ers who believed that Russian art,

in its previous history, had failed to

show itself interested in the nation-

al idea or in developing its national

style. 

Pavel Tretyakov had long-

standing contacts with the British

Isles: after 1862 he visited Britain

many times – in 1863, 1865, 1872,

1887, 1895 and 1896. He made his

last voyage to the white cliffs of

Dover in the spring of 1897, eight-

een months before his death. He

had commercial dealings with Lon-

don and Manchester and visited

Glasgow and Edinburgh on busi-

ness. His interest in Britain was of

long-term nature, but not restricted

to business. Every time he happened

to be in Britain he sought out exhibi-

tions of Russian painters, if there

were any running at the time: thus,

he once attended Vasily Vereshch-

agin’s personal show. His cultural

progammes usually included visits

to museums and numerous exhibi-

tions. How crowded those pro-

grammes were and how bright the

impressions they brought can be

judged from his letters, diaries and

the memoirs of his friends. Here are

some examples:

May 2, 1895

Yesterday I saw four exhibi-

tions and the National Gallery. Here

exhibitions are open from eight in

the morning till seven in the evening

and museums also work from ten till

seven (in summer, of course). So you

can see a great deal. 9

May 4, 1895

On Tuesday I visited the

Kensington museum and some small

exhibitions too. I spent yesterday in

Oxford. Today is my last day. I am

going to different museums and

tomorrow, at eight in the morning, I

am leaving. You are asking about a

trip around England. It is very easy

to make. There are only 24 [2-4?]

towns worth seeing and I visit 30-40

on every trip. I have already been to

the two which are the most interest-

ing. But you should know English.

Otherwise it is very difficult (to com-

municate) here. Even in such a big,

new and splendid hotel where I am

staying nobody speaks any other

language but English. 10

Every new encounter with Bri-

tain made Pavel Tretyakov more and

more interested in its rich and excit-

ing artistic life, its theatre and litera-

ture. That interest would endure

when he returned to Russia. He

would attend shows of British water-

colours in St. Petersburg, would fol-

low news about London’s current

exhibitions, theatre performances

and new books. Unfortunately,

Tretyakov did not know the English

language. Nevertheless, he strove to

become acquainted with English

classical authors. One of the last

books he read, a few months before

his death, was "Vanity Fair" by Wil-

liam Thackeray…

Galina Andreeva

УИЛЬЯМ ЭТТИ

Спящая нимфа 

и сатиры

1828

(Кат. № 263)

Холст, масло

129,5 × 179

WILLIAM ETTY

Sleeping Nymph 

and Satyrs 

1828

(Cat. 263)

Oil on canvas

129.5 × 179 cm

УИЛЬЯМ ЭТТИ

Битва. 

Женщина, молящая 

о пощаде 

побежденных

1825 

(Кат. № 373)

Холст, масло

254 × 341

WILLIAM ETTY

(The Combat: Woman

Pleading 

for the Vanquished)

1825 (Cat. 373)

Oil on canvas

254 × 341 cm

8. V.V Stasov. Posle

Vsemirnoy Vystavky

(1862) (After the

International Exhibi-

tion (1862). In:

V.V.Stasov. Selected

Works in Three Vol-

umes, Vol. 1. Moscow,

1952.

9. Letter: P.M. Tretyakov to his wife, 02.05.1895.

10. Letter: P.M. Tretyakov to his wife, 04.05.1895.
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Хронологические рамки экспозиции очень широки и охватывают все периоды разви-

тия изобразительного искусства, начиная с послереволюционных лет и кончая послед-

ним десятилетием двадцатого столетия. Она включает более 200 произведений, среди

них немало уникальных листов выдающихся мастеров начала ХХ века, монографичес-

кие коллекции которых начали формироваться еще в 1920–1930-е годы. Тогда под ру-

ководством известного искусствоведа, ученого, музейного деятеля А.В.Бакушинского

осуществлялось приобретение первоклассных произведений, ставших золотым ядром

современного собрания. Его пополнение не прекращается и в наши дни. За последнее

десятилетие в результате целенаправленного и систематического комплектования в

фонды Галереи влилось более четырех тысяч работ. Самые ценные из них представле-

ны на выставке, а после ее закрытия будут включены в постоянную экспозицию «Ис-

кусство ХХ века». 

Сохранение высокого качественного уровня собрания не простая задача. Боль-

шая роль в его обогащении отводится работе с наследниками, и здесь следует под-

черкнуть, что значительные приобретения стали возможны только благодаря жела-

нию друзей и родственников художников передать Третьяковской галерее принадле-

жащие им шедевры. В 1990-е годы из семейных коллекций поступили произведения

известных живописцев и графиков Л. Бруни, П.Митурича,

А.Шевченко, Н.Ульянова, А.Тышлера, А.Лабаса, А.Софроно-

вой, станковые листы прославленных иллюстраторов А.Крав-

ченко, Е.Кибрика и крупного мастера мозаики и фрески

Б.Чернышева, рисунки и акварели ярких представителей ле-

нинградской школы В.Лебедева, Ю.Васнецова, П.Басманова.

В эти годы источниками пополнения стали также частные со-

брания, у владельцев которых приобретались эстампы П.Куз-

нецова, М..Доброва, Н.Григорьева, В.Фалилеева, А.Дейнеки,

рисунки и гравюры К.Петрова-Водкина, Д.Митрохина. Еще

одним мощным источником поступления стали дары. С сере-

дины 1990-х годов закупочная деятельность Галереи в связи

с финансовыми затруднениями проводилась эпизодически и

графическое собрание пополнялось почти исключительно за

счет дарителей. Никогда прежде этот факт не приобретал

столь актуального значения. Среди даров современных ху-

дожников выделяется значительная монографическая кол-

лекция О.Кудряшова – известного российского графика, дли-

тельное время жившего за границей. Щедрые приношения

сделали видные московские художники М.Митурич, В.Дуви-

дов, В.Башлыков. Более ста своих великолепных рисунков и

акварелей подарила Т.Маврина. 

Экспозиция начинается показом произведений ведущих

живописцев и графиков начала ХХ века, ставших классиками

русского изобразительного искусства. Многие из них были

также прославленными педагогами, под чьим руководством

формировалось творчество целой плеяды известных масте-

ров. А.Шевченко представлен тремя листами печатной и ори-

гинальной графики, выполненными в своеобразном стиле на-

званным автором «тектоническим примитивизмом». Худож-

ник на протяжении всей жизни стремился выработать систе-

му изображения, где главным является конструктивно-компо-

зиционное и декоративное начало. Отсюда его интерес к ис-

кусству Сезанна, русскому лубку и неопримитивизму. Лист

«Прачки» создан в конце 1920-х годов, в период наивысшего

взлета таланта и мастерства. Он воспринимается как неболь-

шая монументальная картина, где четкие, объемные, вырази-

тельные и характерные, несмотря на условность, фигуры жен-

щин связаны между собой единым пластическим движением.

Романтический «Пейзаж с деревом» ученика Шевченко по жи-

вописному отделению Вхутемаса Р.Барто, мастера акварели,

литографии, монотипии, написан под влиянием стилистики

учителя и отличается высокой живописной культурой, цель-

ностью композиционного и колористического решений. 

Одним из самых значительных событий явилось поступ-

ление рисунка К.Петрова-Водкина «Портрет девушки», дати-

рованного 1920 годом. В Галерее собрана неплохая коллек-

ция графики этого выдающегося живописца, включающая бо-

лее 30 листов разных лет, но по полноте и завершенности она,

безусловно, уступает обширной коллекции Русского музея.

Это и закономерно, так как начиная с 1908 года художник по-

стоянно жил в Петербурге и с этим городом связана вся его

творческая судьба. Тем более ценным для собрания Галереи

представляется приобретение в последние годы трех графиче-

ских листов мастера. «Вдумчивый рисунок» – это превосход-

ное определение как нельзя лучше подходит работе «Портрет

девушки», выразительность которого обусловлена не только

присущей своеобразной монументальностью образа, но и

удивительной пластикой формы, поэтичностью.

В поступившей коллекции рисунков и акварелей А.Со-

фроновой выделяются быстрые зарисовки тушью и углем

«Женщина с цветком» и «Трое за столом с бутылкой и карта-1.

2.

3.

1. КУЗЬМА ПЕТРОВ-ВОДКИН. Портрет девушки. 1920

Б., граф. кар. 39,1×30,9

KUZMA PETROV-VODKIN. Portrait of a Girl. 1920

Pencil on paper. 39,1×30,9

2. АНТОНИНА СОФРОНОВА. Лужайка. 1935 

Б., акв., тушь, перо. 29,9×37,4

ANTONINA SOPHRONOVA. Lawn. 1935 

Watercolour, touche, pen on paper. 29,9×37,4

3. АЛЕКСАНДР ШЕВЧЕНКО. Прачки. 1928 

Б., темпера. 40,7×34,5

ALEXANDER SHEVCHENKO. Laundresses. 1928 

Tempera on paper. 40,7×34,5

НОВЫЕ
ПОСТУПЛЕНИЯ
в графические фонды
советского и современного 
искусства Государственной 

Третьяковской галереи
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КОМПЛЕКТОВАНИЕ СОБРАНИЯ –

ИНТЕРЕСНЕЙШАЯ ОБЛАСТЬ МУ-

ЗЕЙНОЙ РАБОТЫ. ПРЕЖДЕ ЧЕМ

ПРОИЗВЕДЕНИЕ ИСКУССТВА ОТ

ЧАСТНОГО ВЛАДЕЛЬЦА ИЛИ ХУ-

ДОЖНИКА ПОСТУПИТ В ФОНДЫ

ТРЕТЬЯКОВСКОЙ ГАЛЕРЕИ, ПРО-

ВОДИТСЯ СЕРЬЕЗНОЕ ИССЛЕДО-

ВАНИЕ ПО ОПРЕДЕЛЕНИЮ ЕГО

МЕСТА В КОЛЛЕКЦИИ, СКРУПУ-

ЛЕЗНОЕ НАУЧНОЕ ОПИСАНИЕ,

СОСТАВЛЕНИЕ ДОКУМЕНТАЦИИ

ПО УЧЕТУ И ХРАНЕНИЮ. ВСЕ РИ-

СУНКИ И ГРАВЮРЫ, ПРЕДСТАВ-

ЛЕННЫЕ НА ВЫСТАВКЕ НОВЫХ

ПОСТУПЛЕНИЙ ГРАФИКИ ХХ ВЕ-

КА, КОТОРАЯ ОТКРЫЛАСЬ В АПРЕ-

ЛЕ ЭТОГО ГОДА, ПРОШЛИ ЭТОТ

ПУТЬ «ПРЕВРАЩЕНИЯ» В МУЗЕЙ-

НЫЙ ЭКСПОНАТ. 
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ми», отличающиеся изяществом исполнения, психологичес-

кой заостренностью и меткостью характеристик. Совершенно

особое место в ее творчестве занимает акварель. Являясь не

только прекрасным графиком, но и живописцем, Софронова

много размышляла о выразительных возможностях языка ис-

кусства. И акварель, которая совмещает особенности живопи-

си – богатство тона, построение формы и пространства цве-

том – и в то же время предполагает быструю фиксацию наблю-

дений, была незаменима для поисков «гармонии в случайнос-

тях видимого мира». Тонкий, воздушный, с мягкими тональны-

ми переходами лист «Лужайка с павлинами» из серии «Мос-

ковский зоопарк» – пример такой графической гармонии, ког-

да, по словам художника, «…цвет приобретает предметность

только через сочетание с формой…».

Творчество Д.Митрохина, крупнейшего мастера ксилогра-

фии, гравюры резцом и сухой иглы на металле, представлено

двумя офортами, а также рисунком и акварелью, выполненны-

ми в разные периоды. Большинство его произведений посту-

пили в начале 1970-х годов, и среди них преобладают замеча-

тельные по выразительности пространственного решения на-

тюрморты. Как изысканная драгоценность воспринимается

камерный рисунок, подцвеченный акварелью «Груша, яблоко

и рюмка». В небольшом по размеру листе художнику удалось

добиться эффекта особой звучности контраста цвета и белого

фона бумаги.

В уникальных акварелях и рисунках Т.Мавриной, крупно-

го графика, художника театра и кино, коллекционера, прояв-

ляется большое мастерство в достижении пластической и

эмоциональной выразительности. Они полны свежести и не-

посредственности восприятия натуры. На формирование им-

прессионистической по форме манеры Мавриной оказала

сильное влияние также стилистика древнерусского и народ-

ного искусства. В своих произведениях она использует выра-

зительные средства традиционной художественной формы

лубка, иконы: силуэтное решение композиции, многоярусное

развертывание сюжета, яркий, светлый, мажорный колорит.

Стремление довести до совершенства форму быстрого выра-

зительного рисунка стало для нее и соратников по художест-

венному объединению «Тринадцать» В.Милашевского, Н.Кузь-

мина, А.Софроновой, Р.Семашкевича, Б.Рыбченкова творчес-

ким кредо. В акварелях «Пейзаж с тучами», «Автопортрет на

фоне картин», «Портрет Д.Дарана» художник демонстрирует

феноменальную способность в возможности добиваться жи-

вой достоверности изображения при нарочитой незавершен-

ности рисунка. 

Видный живописец и театральный художник Ю.Пиме-

нов, один из организаторов Общества станковистов, пред-

ставлен тушевым рисунком «Героиня нашего и не нашего эк-

рана», выполненным для журнала «Советский экран». Созда-

вая некую аллегорию «прекрасного» и «безобразного», он

мастерски использует приемы контраста и гротеска для

трактовки образов советской «женщины-труженицы» и

представительницы «дикого Запада». Характерная для ран-

него периода творчества художника манера исполнения, от-

личающаяся монументальностью и динамизмом компози-

ции, передает экспрессию движения, а противопоставление

черного и белого, плоскостность изображения усиливают

выразительность рисунка. 

Во второй части экспозиции представлена графика ху-

дожников, чье творческое становление пришлось на вторую

половину ХХ столетия. Большой удачей стало пополнение уже

сложившейся ранее коллекции «шестидесятников» рисунка-

ми и акварелями видного живописца, яркого представителя

«сурового стиля» Н.Андронова, а также ведущих московских

графиков И.Голицына, Г.Захарова. К числу значительных со-

бытий следует также отнести поступление работ художников-

нонконформистов, экспериментаторское искусство которых

корнями уходит к началу века, отталкиваясь от авангардист-

ских традиций, доказывая их жизненность и плодотворность.

Возникнув в эпоху хрущевской «оттепели», оно вскоре было

вычеркнуто партийными функционерами из художественной

жизни. В 1990-е годы, в контексте демократических перемен,

некогда подпольное движение, противостоящее искусству со-

циалистического реализма, получило официальное призна-

ние, а работы его лидеров стали приобретаться крупными му-

зеями. В графическом собрании Третьяковской галереи обра-

зовалась большая коллекция. Она получила четкие очертания

в результате покупки «кинетической» графики Ф.Инфанте-

Арана, минималистских рисунков Д.Лиона, «метагеометричес-

ких» композиций Э.Штейнберга, «структурированных фактур»

Д.Плавинского, «информативных сигналов» Ю.Злотникова,

4. ТАТЬЯНА МАВРИНА

Автопортрет на фоне картин. 1939 

Б., акв., белила. 44,8×36,2

TATIANA MAVRINA 

Self-Portrait with Pictures in the Background

1939. Watercolour, whitewash on paper. 44,8×36,2

5. ДМИТРИЙ МИТРОХИН

Груша, яблоко и рюмка. 1965 

Б., граф. кар., акв. 16,3×11,8

DMITRY MITROKHIN

Peach, Apple and Liqueur-glass. 1965 

Pencil, watercolour on paper. 16,3×11,8

6. ЮРИЙ ПИМЕНОВ 

Героиня нашего и не нашего экрана

1927 

Б., тушь, кисть, граф. кар. 37,6×48,7

Фронтиспис для журнала 

«Советский экран»

YURI PIMENOV

Russian and Foreign Movie Star. 1927 

Touche, brush, pencil on paper

37,6×48,7

Frontispiece for ‘Sovietskiy Ekran’ magazine

7. АНАТОЛИЙ ЗВЕРЕВ

Женский портрет в синем платке. 1966 

Б., акв., тушь, гуашь, кисть, процарапывание 

29,9×37,4

ANATOLY ZVEREV

Portrait of a Woman in Blue Shawl. 1966 

Watercolour, touche, gauche, brush, scratching 

on paper. 29,9×37,4

4. 6.

5. 7.
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Supplementing the collection

is one of the most interesting activ-

ities of any museum; before an art-

work is acquired from a private

owner the experts of the Tretyakov

Gallery determine whether it is

essential for the collection, careful-

ly examine and describe the draw-

ing, and prepare documentation

concerning its storage. All the

drawings and engravings that were

on show at the exhibition

"Tretyakov Gallery’s New 20th Cen-

tury Graphic Acquisitions" had

gone through this procedure prior

to properly becoming exhibits of

the Gallery. The exhibition, which

opened in April 2003, covered over

монохромных натюрмортов Д.Краснопевцева, абстрактных

листов И.Кабакова, Л.Мастерковой, В.Немухина, Б.Турецкого.

В этой группе работ выделяются ранние композиции В.Янки-

левского из цикла «Структура Афродиты». В творчестве худож-

ника получили развитие идеи конструктивизма с его требова-

нием рациональности, целесообразности, графической четко-

сти построения. Работы не менее яркого представителя «дру-

гого искусства» А.Зверева составляют одну из самых больших

групп в этой коллекции. Вновь поступившие ранние тушевые

и карандашные рисунки «Портрет мужчины с папиросой»,

«Сидящий мальчик», «Ворона», «Фазан» характеризуют автора

как мастера натурного рисования, прекрасного психолога и

анималиста. В женских портретах 1960–1970-х годов он со-

здает емкие и зыбкие образы-символы, акцентирующие сущ-

ность модели. Совершенное владение техникой акварели де-

монстрирует художник в листе «Женский портрет в синем

платке», где ему удалось достичь фантастической свободы в

передаче «движущейся» изобразительной формы. 

Одной из задач научного комплектования в 1990-е годы

стало образование нового раздела, отражающего весь спектр

современных течений. Основанием для этого послужило ут-

верждение в российском искусстве законченной художест-

венно-эстетической системы постмодернизма, определившей

некоторые линии развития искусства в последнее двадцати-

летие. Общеизвестно, что до этого времени в музейной прак-

тике существовали жесткие идеологические установки, регла-

ментирующие закупочную политику. Ситуация меняется в эпо-

ху «перестройки». В это время не только распадается СССР, но

и происходит реорганизация Союза художников, возникают

художественные объединения по цеховому признаку, частные

галереи, активно пропагандирующие формалистские течения

в современном искусстве. Новая расстановка сил нагляднее

всего прослеживалась на московских и региональных вы-

ставках, на которых с большим количественным перевесом

демонстрировались работы художников-постмодернистов.

Все эти факты общественной и художественной жизни отра-

зились и на музейном комплектовании: Галерея стала приоб-

ретать работы представителей самых разных направлений –

от абстракционизма и концептуализма до так называемого

андеграунда. В фонды поступили графические композиции

признанных мастеров печатной и оригинальной графики

М.А.Кастальской, В.Орлова, концептуальные листы А.Кузьки-

на, философские серии В.Умнова. Творчеству этих художни-

ков свойственно стремление максимально использовать воз-

можности материала в их эстетическом качестве для вопло-

щения творческого замысла. В гротесковых, экспрессивных

рисунках К.Мамонова, которые воспринимаются как отраже-

ние субъективного, обостренного видения окружающего, все-

гда существует тонкая грань между реальным и ирреальным.

Остро звучит тема существования человека в «среде обита-

ния» в работах Г.Басырова. В них, на первый взгляд, выдвига-

ются чисто формальные задачи: художник пытается достичь

пластической выразительности, тонкости тональных отноше-

ний, но при этом они дополнены концепцией «потерянности»

человека в современном мире. Созданный им запоминаю-

щийся образ обезличенного существа – советского граждани-

на в пальто и шляпе, претерпевающего нелепейшие коллизии

и злоключения, – воспринимается как некий символ уходя-

щей эпохи. 

Интересной областью собирательской деятельности в

1990-е годы стало образование коллекции эксперименталь-

ной книги художника. Началось формирование раздела «бу-

мажной архитектуры». В становлении этих новых жанров в

современной графике прослеживаются отголоски футурис-

тической и конструктивистской традиций начала века. Гале-

рея приобретала или получала в дар «книги-бумаги» и «кни-

ги-объекты» авторов из Москвы и Санкт-Петербурга В.Дуви-

дова, Л.Тишкова, А.Константинова, О. и А. Флоренских, А.Ба-

турина, М.Карасика. «Пространственные образования» Ю.

Аввакумова, лидера нового течения в концептуальном искус-

стве, являются наглядным примером поисков современны-

ми художниками новых изобразительных средств и яркой

образности. 

В небольшой статье не представляется возможным отме-

тить всех значительных мастеров, произведения которых в

1990-е годы не только обогатили национальную сокровищни-

цу русского искусства, но и достаточно полно отразили основ-

ные этапы развития графики ХХ века. Этот богатейший мате-

риал ждет своих исследователей и интерпретаторов.

Елизавета Ефремова

8. ЮРИЙ АВВАКУМОВ. Летающий пролетарий. 1989–1994 

Б., шелкография. 69,4×49,4

YURI AVVAKUMOV. The Flying Proletarian. 1989–1994 

Silkscreen on paper. 69,4x49,4

9. РОСТИСЛАВ БАРТО. Пейзаж с деревом. 1933 

Б., масло. 36×28,3

ROSTISLAV BARTO. Landscape with a Tree. 1933 

Oil on paper. 36x28,3

10. ЛЕВ БРУНИ. Уральский пейзаж. 1920 

Б., уголь. 47,7×31,7

LEV BRUNI. Urals Landscape. 1920 

Coal on paper. 47,7x31,7

8.

10.

9.

SOVIET
AND MODERN
RUSSIAN
GRAPHICS

New Acquisitions 
of the Tretyakov Gallery

200 works from a very wide time-span: beginning

from the time of the Russian Revolution of 1917,

up until the last years of the 20th century. It includ-

ed unique graphics by Russia’s greatest artists,

from collections which started to form already in

the 1920–30s. It was then that the prominent sci-

entist and museum enthusiast, A.V. Bakushinsky,

insisted on acquiring a number of graphic works

that today are the golden core of the collection. It

continues to grow, with systematic and profound

acquisition work adding 4,000 pieces in the last

ten years. Most of them were on view at the tempo-

rary exhibition, while only the best will be included

in the Tretyakov Gallery’s permanent exhibition

"Art of the 20th Century".

Elisaveta Efremova



Аартина академика батальной живописи Ћм-

ператорской Академии художеств лранца

Александровича жубо «Взятие аула Гуниб и

пленение самиля 25 августа 1859 года» про-

жила долгую и, казалось, вполне счастливую

жизнь в Бузее изобразительных искусств ое-

чено-ЋнгушCкой Аииж. В 80-х годах мIм века

лранц жубо создает 18 масштабных полотен, отражающих основные эпизоды покорения Аавказа. фти

картины предназначались для «мрама илавы» в кифлисе.  Аартина «Взятие аула Гуниб и пленение сами-

ля 25 августа 1859 года» была одной из них. Ћ когда лранц жубо в 1913 году уезжал в Бюнхен (в жоссию

он больше не вернулся), он, конечно же, не мог предполагать, какая непростая судьба уготована именно

этой его картине, которую политические коллизии практически уничтожат… Ћ какие поистине титаниче-

ские усилия будут приложены для ее восстановления, для того чтобы показать это полотно на выставке

«Вернем Грозному музей!», которая проходила в июне–августе 2002 года в Государственной кретьяков-

ской галерее в рамках проекта «золотая карта жоссии» и  имела большой успех у зрителей и специали-

стов.

ФРАНЦ АЛЕКСАНДРОВИЧ РУБО

ВЗЯТИЕ АУЛА ГУНИБ
И ПЛЕНЕНИЕ ШАМИЛЯ 
25 августа 1859 года

43В О З Р О Ж Д Е Н Н Ы Е  Ш Е Д Е В Р Ы      M A S T E R P I E C E S  R E B O R N  

Еще в советское время для демонстра-

ции огромного полотна Ф. Рубо прави-

тельство республики пристроило к му-

зею специальный зал. Даже до штурма

президентского дворца отношение к

картине «Взятие аула Гуниб и плене-

ние Шамиля 25 августа 1859 года» бы-

ло уникальным. Чеченские боевики Д.

Дудаева ее берегли. Это связано с вы-

сочайшим авторитетом имама Шами-

ля, до сих пор почитаемого на Кавказе.

А вот другая известная картина Ф. Ру-

бо из этой серии – «Смерть генерала

Слепцова», где изображен личный по-

двиг русского генерала, – исчезла бес-

следно. Так что название выставки

«Вернем Грозному музей!» более чем

оправданно. Политическая и художе-

ственная значимость этой экспозиции

возбудила интерес к сложившейся си-

туации. Само название говорило о не-

обходимости проведения этой куль-

турной акции, так как «возвращать»

было что. До начала чеченской войны

СУДЬБА ОДНОЙ

КАРТИНЫ

«

»
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город Грозный, как столица Чечено-

Ингушской Республики, был одним из

значительных культурных центров

Кавказа. Кроме республиканских биб-

лиотеки и театра, в нем существовало

два музея, в том числе один из старей-

ших в России (основан в 1924 г.) Крае-

ведческий музей, экспонаты которого

формировались в основном из экспе-

диционной и археологической дея-

тельности Института истории и социо-

логии и отражали историю, этногра-

фию и культуру вайнахских народов –

чеченцев и ингушей, а также соседних

народов Северного Кавказа. 

Помимо предметов декоративно-

прикладного искусства кавказского

происхождения, фонд музея пополнял-

ся произведениями изобразительного

искусства за счет передачи экспона-

тов из главных российских музеев –

Государственного Эрмитажа, Государ-

ственного Русского музея, Государст-

венной Третьяковской галереи. Среди

переданных картин и графических

произведений значительную часть со-

ставляли работы художников – уро-

женцев Кавказа, а также картины на

тему истории Кавказа, кавказские

пейзажи.

В Грозненском музее оказались и

картины из расформированного в нача-

ле 20-х годов прошлого века тифлис-

ского музея «Храм Славы», посвящен-

ного событиям Кавказской войны XIX

века. 

В 1961 году, как и во многих реги-

онах России, в Чечено-Ингушской Рес-

публике по распоряжению Министерст-

ва культуры Российской Федерации из

состава Республиканского музея был

выделен музей изобразительных ис-

кусств, вобравший в себя все фонды

живописи, графики и скульптуры.

Непосредственно перед открыти-

ем этого музея по специальному при-

казу Министерства культуры Россий-

ской Федерации в Грозный были ко-

мандированы бригады реставраторов

ВХНРЦ им. акад. И.Э.Грабаря для про-

ведения профилактической реставра-

ции и подготовки экспозиции к откры-

тию. 105 работ было реставрировано

на местах и в Москве. На этом взаимо-

связь музея и реставраторов не закон-

чилась, много лет специалисты ВХНРЦ

приезжали и реставрировали картины

Грозненского музея. 

Отчеты о командировках рестав-

раторов и проделанной работе на сего-

дняшний день являются одним из ос-

новных документов для восстановле-

ния каталога Грозненского музея. В

1992 году при правлении Д.Дудаева

произошли первые официальные «ог-

рабления» музея – изъятие экспона-

тов, содержащих золото, серебро и

драгоценные камни, При этом исчезли

ценнейшие археологические находки,

связанные с древнейшей историей

вайнахских народов, – их судьба до

сих пор не известна.

Существование музея окончатель-

но завершилось в 1994 году. На свою

беду, он стоит рядом с президентским

дворцом, и вот чеченские боевики

превратили здание музея в один из ос-

новных опорных пунктов сопротивле-

ния: пулеметные гнезда в окнах второ-

го и третьего этажа простреливали

всю ближайшую площадь. Сотрудники

музея не допускались в помещения.

Полностью пропала документация му-

зея. К этой  истории следует добавить

грандиозную акцию, проведенную

МЧС России по вывозу в 1995 году

случайно уцелевших экспонатов из му-

зея Грозного. Тогда на улицах города

еще дымились пожарища, горели и ру-

ины Национального музея, который

был вдобавок ко всему заминирован.

В короткий период перемирия

удалось выполнить и письменно доку-

ментировать следующее: 

– все, что сохранилось в целости

после штурма, было передано Прави-

тельству Ичкерии;

– пострадавшие в результате

штурма экспонаты были перевезены в

Москву с помощью музейных сотруд-

ников, реставраторов и специалистов

МЧС, которые взяли на себя организа-

цию и перевозку картин в Россию.

Тогда, в марте 1995 года, полотно

«Взятие аула Гуниб и пленение Шами-

ля 25 августа 1859 года»  было в со-

хранности и не могло быть эвакуиро-

вано по простой причине – по своим

размерам оно не входило в простран-

ство вертолета МЧС. Поэтому оно было

оставлено в г. Грозном. Все надеялись,

что в силу выдающихся художествен-

ных достоинств работы Ф. Рубо и в си-

лу уважения к имаму Шамилю –  наци-

ональному герою Чечни – холст оста-

нется цел. До сих пор неясно, куда ис-

чезли экспонаты, переданные в то вре-

мя представителям правительства А.

Масхадова. А по судьбе уникального

полотна Франца Рубо (см. фото) можно

судить о пренебрежительном, даже

хищническом отношении к другим

картинам музея. Когда в ВХНРЦ при-

везли гигантский холст Ф. Рубо, сло-

женный в размер книги (!) и к тому же

завернутый в ковер, сотрудники ФСБ

задали два главных вопроса: на самом

ли деле это произведение Ф. Рубо

«Взятие аула Гуниб и пленение Шами-

ля 25 августа 1859 года» и возможно

ли его восстановить? Даже самые

опытные реставраторы ВХНРЦ, участ-

вовавшие еще в реставрации произве-

дений из Дрезденской галереи после

Второй мировой войны, были пораже-

ны состоянием картины.

За что пострадал уникальный па-

мятник русской и мировой культуры?

Кто виновен в разрушении своих на-

циональных памятников культуры и

истории? Что представляет собой на-

ция, которая уничтожает свою исто-

рию и культуру? Вопросов по результа-

там последних исторических событий

много, а ответов на  них до сих пор нет.

А ведь работа Ф. Рубо была сравни-

тельно недавно отреставрирована. В

1960–1961 году, когда готовился к от-

крытию Грозненский художественный

музей, картина «Взятие аула Гуниб и

пленение Шамиля 25 августа 1859 го-

да» прошла большую реставрацию в

мастерских ВХНРЦ. Руками ведущих

реставраторов И. Суровова и В. Титова

она была дублирована на новый холст,

расчищена от записей и приведена в

экспозиционное состояние. Весь про-

цесс работы был зафиксирован. И

сейчас, после значительных утрат, ма-

териалы реставрации 60-х годов слу-

жат главным подспорьем для восста-

новления этого полотна.

Уникальность этого произведения

– в первую очередь в самом сюжете:

Франц Рубо изобразил кульминацион-

ный момент Кавказской войны, про-

должавшейся 24 года, – сдачу послед-

ней цитадели горцев аула Гуниб.

В истории осталась дата – 25 авгу-

ста 1859 года – и слова, с которыми

имам Шамиль обратился к русскому

главнокомандующему князю А.М. Баря-

тинскому: «Я тридцать лет дрался за

религию, но теперь народы мои изме-

нили мне, а наибы разбежались, да и

сам я утомился, я стар, мне шестьдесят

три года. Не гляди на мою черную боро-

ду – я сед. Поздравляю вас с владыче-

ством над Дагестаном и от души желаю

успеха в управлении горцами, для бла-

га их…» 

Следует также вспомнить историю

написания полотна. Академик Импера-

торской Академии художеств Ф. Рубо,

будучи историческим живописцем, спу-

стя 27 лет запечатлел, как беспристра-

стный историк, пленение Шамиля в том

самом месте, где происходило это со-

бытие, а именно в полутора верстах от

аула Гуниб. Историческая узнаваемость

подтверждена другими сохранившими-

ся изображениями присутствующих.

На камне, покрытом генеральской

шинелью, сидит главнокомандующий

Отдельным Кавказским корпусом

князь Александр Иванович Барятин-

ский, окруженный своими офицерами.

За спиной князя один из офицеров

держит штандарт с изображением ро-

дового герба князей Барятинских (ны-

не хранится в Курском областном кра-

еведческом музее). Противостоящий

ему имам Шамиль и его мюриды  об-

суждают условия сдачи крепости. 

Мы можем по-разному оценивать

и творчество Ф. Рубо в целом, и тот ис-

торический эпизод, которому посвя-

щена работа «Взятие аула Гуниб и пле-

нение Шамиля 25 августа 1859 года».

Но своей исторической ценности, зна-

чимости и даже актуальности эта кар-

тина не утратила до сих пор.

Реставраторы ВХНРЦ провели

первый этап технической реставра-

ции: сдублировали картину на новый

холст и укрепили остатки красочного

слоя. Далее предстоит самая важная

часть работы – восстановление утрат

красочного слоя. Эта операция – одна

из самых сложных в реставрационной

практике, она требует много времени и

большого опыта. Но благодаря сохра-

нившейся документации 60-х годов

она может быть реализована.

Мог ли знать Франц Александро-

вич Рубо, что его полотно впервые в

своей истории реально «понюхает по-

роху», уцелеет и теперь имеет все шан-

сы возвратиться в обновленный музей

города Грозного?!

А.П. Владимиров
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Moscow Grabar Conservation Centre

(VHNRC); a total of 105 works were

restored in Moscow and in Grozny. Con-

servation specialists later returned to

Grozny many times to help local museum

workers with routine restoration work.

The reports from their trips serve as the

main documents which help us to recre-

ate the original catalogue of the Grozny

Museum.

After the Chechen Republic broke

away from the Russian Federation the fate

of the museum changed dramatically. In

1992, during Dudayev’s presidency, the

first official robberies took place: the gov-

ernment issued a decree to remove the

most valuable pieces, including items

made of precious metals, tradable carpets

and collections of arms. The most inter-

esting archaeological findings concern-

ing the art of the Vainakh peoples were

stolen, and no records remain.

1994 witnessed the museum’s final

death. Chechen militants turned its build-

ing, which was next to the presidential

palace, into a military stronghold with

machine-gun emplacements in every win-

dow on the second and third floors over-

looking the main square. Museum work-

ers were not allowed into the building, and

all the museum’s archives and documen-

tation disappeared.

In 1995 the Russian Emercom (Min-

istry of Civil Defence, Emergencies and

Disaster Relief), together with museum

associates and restorers, evacuated from

the burning building – which was itself

booby-trapped - in the course of a daring

large-scale operation some of what

remained of the National Chechen Muse-

um, and transported the material to

Moscow.

Works that had remained intact after

the air-raid by Russian federal forces,

which had destroyed the building, were

left in Grozny in the hands of Aslan

Maskhadov’s government of the self-pro-

claimed Republic of Ichkeria. The large

Roubaud canvas did not fit in the Emer-

com’s helicopter and was also left behind

(see photo). It is still unknown exactly

what became of all those exhibits. Never-

theless, the illegal future path of

Roubaud’s painting gives a clue as to their

miserable fate.

Considering what was left of the

museum, the name of the exhibition -

"Resurrection of Grozny Museum" - was

more than justified; a miracle is indeed

what it will take to bring the museum back

to life. But the history of the lost and dam-

aged magnificent works that were once

the pride of the entire Caucasian region

convinced us of the necessity to proceed

with restoration.

All of the Russian intelligentsia had

hoped that the artistic merits of

Roubaud’s work, as well as the respect in

which the figure of Imam Shamil was held,

might have helped to save the canvas.

However, when the Grabar Centre

received the giant canvas layered in a car-

pet, and then crushed into a parcel no

larger than a book, the most pressing

question was whether it was possible to

restore it at all. Even the most experi-

enced restorers who had undertaken sim-

ilar work with items from the Dresden

Gallery were astonished at the state of the

picture – one which they themselves had

restored not long before.

Why did this unique work of Russian

art and other wonderful works have to be

damaged? And who was to blame for

destroying such pieces of the national cul-

ture, indeed monuments to history? Such

questions still remain unanswered.

The picture "Shamil’s Capture" had

undergone a painstaking process of

restoration by associates of the VHNRC in

1960-61. The group of restoration work-

ers headed by I. Suvorov and V. Titov had

duplicated the picture onto a new canvas,

cleaned it, and brought it to a fit state for

exhibition. The entire process had been

recorded, and when contemporary restor-

ers were confronted by serious losses of

the paint layer, the materials of the 1960s

proved an irreplaceable aid in re-creating

the image.

The events depicted make this work

unique. Franz Roubaud elaborates on the

turning point of the Caucasian War that

had lasted 24 years: the surrender of Aul

Gunib, the last stronghold of the mountain

peoples.

August 25 1859 went down in histo-

ry as the date of the end of the Caucasian

War. Imam Shamil addressed the Russian

Commander-in-Chief Prince Alexander

Ivanovich Baryatinskiy with the following

words: "For thirty years I fought for my

religion, but my peoples deserted me, and

the naibs took flight. I myself am tired; I

am old, I am 63. Don't pay attention to my

black beard: my hair is grey. I congratulate

you on your conquest of Dagestan and

most sincerely wish you to rule the moun-

tain peoples for their good [...]".

This historic event was recorded by

Roubaud 27 years later. An academic of

the Imperial Academy of Fine Arts, he

came to a spot a little over 1,5 kilometres

from Aul Gunib, and with the punctilious-

ness of a historian pursued all available

information to recreate the event. The

accuracy of the picture is enforced by

other graphic evidence from those who

witnessed the surrender.

Commander-in-Chief of the Detach-

ed Caucasian Corps Prince Baryatinskiy

sits on a rock, in his general's uniform,

surrounded by his officers; behind him a

non-commissioned officer carries the per-

sonal standard of the Commander-in-

Chief with the Baryatinskiy family coat of

arms (the banner is currently on exhibi-

tion in the Kursk Regional Ethnographical

Museum); Imam Shamil stands opposite

him, discussing the surrender of the

fortress with his murides.

Different opinions may exist about

Roubaud’s art, but it is beyond doubt that

the subject of this work is both strongly

engaging and very current.

The restoration workers of the

VHNRC completed the first stage of the

technical restoration, duplicating the

image onto a new canvas and strengthen-

ing the bond between the paint layer and

fabric. The most difficult part still lies

ahead, to recreate the lost parts of the

image. This operation is among the most

complex in the practice of restoration,

requiring plenty of time and experience.

But, helped by the documentation of the

1960s, the restoration workers hope that

they can accomplish it.

Could Franz Alexeyevich Roubaud

have known that his picture would have to

become involved in real military action

before it could return to the new Grozny

Museum?

Alexey P. Vladimirov

Historical Museum "Shrine of Fame";

"Shamil’s Capture" was probably the best

and most notable among them. In 1913

the artist fled Russia’s political instability

for Munich, never to return. The canvas

was moved to the Chechen-Ingush Repub-

lican Museum of Fine Arts in Grozny and

remained there in a separate hall con-

structed especially for it. The recent "first"

and "second" Chechen wars left a great

number of masterpieces, including

Vainakh art, buried under the ruins of the

museum. Many works were stolen - there

are no traces of the "Death of Major-Gen-

eral Sleptsov", from the same series by

Roubaud - and "Shamil’s Capture" only

survived the anarchy of the times because

of the high respect with which Dzhokhar

Dudayev’s militants treated the memory of

Imam Shamil.

Grozny, as the capital of the

Chechen-Ingush Republic, used to be one

of the chief cultural centres of the Cauca-

sus. It had several significant libraries, a

theatre, two museums, one of which was

among the oldest ethnographical muse-

ums in Russia (founded in 1924), which

included exhibits from numerous scientif-

ic and archaeological expeditions that

reflected the history and life of the

Vainakh people (Chechens and Ingushs),

as well as other neighbouring nationali-

ties.

In addition to folk and applied art the

Museum received visual art works from

major Russian museums, such as the Her-

mitage, the Russian Museum and the

Tretyakov Gallery. Such gifts were mainly

works that concerned the Caucasus: they

were either topically related to the region

and its history, or painted by artists who

originated from the area.

The collection of the Tiflis Museum

"Shrine of Fame" dedicated to the Cau-

casian war of the 19th century was also

transferred to the Grozny Museum. Fol-

lowing the country-wide campaign to cre-

ate more fine arts museums in Russia, the

Museum of Fine Arts broke away from the

Chechen-Ingush Ethnographical Museum

in 1961.

Immediately before this division the

works of visual art were studied and ren-

ovated by restoration workers from the

A LIFE
OF A PICTURE

"The Taking of Gunib Aul and Shamil’s

Capture on August 25 1859" by the aca-

demic of the Russian Imperial Academy

and outstanding painter of battle-scenes

Franz Alexeyevich Roubaud, in its time

must have enjoyed a long and honourable

pride of place in the Chechen-Ingush

Republican Museum of Fine Arts - but

another, tragic destiny awaited it: after the

political conflict and unrest of the last

decade it disappeared, and when it was

found again it was almost completely

destroyed. The search for, and on-going

unprecedented restoration of the canvas

created keen interest in it, and when the

picture first appeared in the exhibition

"Resurrection of Grozny Museum" in the

Tretyakov Gallery within the framework of

"Russia’s Golden Map" project (June-

August 2003), it enjoyed great popularity

among both the general public and

experts alike. It is not for us to decide who

was right and who wrong in the political

and military stand-off in Chechnya,

instead the interest lies in what happened

to the Grozny Museum of Fine Arts and to

the works in its collection.

In the 1880s Franz Roubaud painted

a series of 18 monumental works address-

ing the history of the Caucasian wars of

the 18-19th centuries for the Tiflis Military

FRANZ A. ROUBAUD’S

THE TAKING 
OF GUNIB AUL AND
SHAMIL’S CAPTURE 
on August 25 1859

“

”



Бывает, появляются ростки,

Но не цветут;

Бывает, что цветут, 

Но не дают плодов.

Конфуций

ЧЕНЬ ВЕНЬЦЗИНЬ

Красная память. 2003

Инсталляция. Пластик 

CHEN VENTSIN

Red Memory. 2003

Plastic
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СОЛНЦЕ ВСХОДИТ НА ВОСТОКЕ

SUNRISE OF THE ASIAN BIENNALES

ЗАМЕТКИ С ПЕРВОЙ ПЕКИНСКОЙ МЕЖДУНАРОДНОЙ БИЕННАЛЕ ИСКУССТВА

Первая

Пекинская международная

биеннале искусства, открывшаяся 

19 сентября 2003 года, стала серьезным ар-

гументом Китая в утверждении своего права на

проведение Олимпийских игр 2008 года. КНР сдела-

ла огромный скачок, став третьей мировой космической

державой. Достижения в социально-экономической сфере

сопровождались преобразованиями в жизни культуры.

It is more than natural to start any article on any international event

in China with a quotation from Confucius: this piece on the First

International Beijing Biennale is no exception. The famous Chinese

philosopher and poet managed to formulate in his peculiarly

Asian-Chinese paradoxical way the contradictory nature of

some natural phenomena. He said: "Sometimes there are

sprouts, but they do not blossom; sometimes they

blossom, but bring no fruit". It hints at what

fruit the First International Beijing

Biennale might bring.
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Решиться конкурировать с такими

признанными центрами междуна-

родной художественной экспан-

сии, как Венецианская биеннале и

Кассельские «Документа», Париж-

ский ФИАК, Чикагские и Базель-

ские ярмарки искусства, по всей

вероятности, было также непросто,

как и на космических орбитах.

Впервые на азиатском конти-

ненте предпринята инициатива –

создание нового, рассчитанного на

длительную перспективу мирового

форума искусства. Определенная

спонтанность осуществления этой

масштабной акции не могла не

сказаться на общем уровне Пер-

вой Пекинской международной

биеннале искусства, о чем свиде-

тельствовал весьма разновеликий

по уровню профессиональной

культуры круг экспонентов.

Дабы обеспечить широкое

представительство стран к участию

в Биеннале, были приглашены та-

кие всемирно известные художни-

ки, как француз Арман (Arman),

американец Роберт Раушенберг

(Robert Raushenberg),  испанец Эн-

тони Тапис (Antoni Tapies),  немец

Георг Базелитц (George Baselits) и

ряд других значительных персон,

рекомендованных итальянцем

Винченцо Санфо (Vincenzo Sanfo),

которому организаторы доверили

столь ответственный выбор по

причинам, только им ведомым.

Очевидно, названные имена сыг-

рали отведенную им роль магнита.

Художники из 49 стран Азии и Ев-

ропы, Америки, Африки и Австра-

лии представили на Биеннале бо-

лее 400 произведений живописи,

скульптуры, графики и мультиме-

дийных объектов.

Девиз Биеннале или тема, как

записано в предисловии к отлично

изданному каталогу – «Оригиналь-

ное: Современное и националь-

ное», особым образом корреспон-

The First International Beijing

Biennale opened on 19 Septem-

ber 2003 as another argument for

the right to claim the Olympic

games in 2008. The People’s

Republic of China – one of the

world’s four global powers – has

really undisputable achievements

in the spheres of social and cul-

tural life.

And it was a gesture of a

similarly bold character to launch

such an international project to

compete in the same field with

such world-famous international

cultural events as the Biennale di

Venezia, FIAC, "Dokumenta",

Chicago and Basel International

Art Fairs. Will the International

Beijing Biennale compete with

them? It might, at least.

It was the first time that

such a large-scale cultural initia-

tive, to become in the future

another forum of world contem-

porary art, was attempted on the

Asian continent. It seems the

decision to organize it was some-

what spontaneous, as the variety

of the represented artists said

nothing about the level of the

visual and visualizing art repre-

sented.

In order to make this event

really meaningful and represen-

tative some world-famous artists

were invited to participate.

Among them were France’s

Arman, America’s Robert
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дирует, по мнению организаторов,

с конфуцианским пониманием эс-

тетического идеала – «одновре-

менно совершенно прекрасным и

совершенно непорочным».

Признаюсь, что не питал осо-

бых иллюзий в предвкушении уви-

деть нечто неожиданное, необык-

новенное и экзотическое, тем бо-

лее совершенно прекрасное и к то-

му же непорочное.

Первый день официального

открытия напомнил мне былые

времена из советской действи-

тельности. Торжественные речи на

фоне красных транспарантов, бе-

лые воротнички и строгие темные

костюмы. Церемония началась с

выступлений и приветствий хозя-

ев Биеннале при большом стече-

нии гостей и зрителей на одной из

центральных пешеходных улиц

Пекина Вангфуджинг (Wangfujing),

улице Колодца, неподалеку от пло-

щади Тяньаньмэнь (Tian anmen) и

Запретного города. Здесь на все-

общее обозрение были выставле-

ны произведения современных

китайских скульпторов. Рядом с

подиумом, на котором стояли во-

семь завешанных красными по-

лотнищами щитов с названиями

выставок, включенных в состав

Биеннале, на тумбах под кумачо-

выми покрывалами были скрыты

от глаз зрителей пять скульптур-

ных образов. В этом угадывалась

некая интригующая особенность

данного вернисажа, смысл кото-

рой вскоре стал ясен, как небо в

этот солнечный день. Зрителям от-

крылись лики крупнейших деяте-

Rauschenberg, Spain’s Antoni

Tapies, Germany’s Georg Bazelitz,

and some other no less renowned

artists selected by the Italian Vin-

cenzo Sanfo. These names were to

act as a kind of a magnet, attract-

ing artists from 49 countries with

more than 400 works of art: paint-

ings, graphics, sculpture, and mul-

timedia projects. Asia and Europe,

Africa and Australia, North and

South America participated.

The motto of the Beijing Bien-

nale on the cover of its catalogue

read: "Originality: Contemp-orary

and Local", which according to the

organizers corresponds to the

Confucian interpretation of aes-

thetics – "at the same time

absolutely beautiful and abs-

olutely innocent". I have to con-

fess, however, that I had no illu-

sions or expectations of seeing

anything absolutely beautiful and

innocent.

The day of the official open-

ing resembled the best traditions

of Soviet times – high-flown

speeches on a background of red

placards, white collars, and dark

buttoned suits. The ceremony took

place on one of Beijing’s central

streets, Wangfujing or the Street

of the Well, not far from Tianan-

men Square.

The host country could not

miss the opportunity to use this

famous street as a podium to

organize a sculpture show – an

exhibition of contemporary Chi-

nese artists. The five red-cloth cov-

ered busts were a real intrigue,

which was revealed when the cloth

was removed, and all those gath-

ered gazed at five images in which

one could hardly recognize the

most recognized Olympic Games

officials, two of them being Pierre

Coubertin and Juan-Antonio

Samaranch. It became more than

obvious that the Chinese col-

leagues wanted to attract the

attention of the Olympic Commit-

tee and make the First Internation-

al Beijing Biennale an integral part

of the cultural programme in the

profound process of preparation

for the Olympic Games of 2008.

КОСТАС ВАРУС

Горизонт

1996 

Железо, стекло 

COSTAS VAROS

Horizon 

1996

Iron, glass

РОБЕРТ РАУШЕНБЕРГ

Страница 12, 

параграф 7 

2000 

Смешанная техника

ROBERT RAUSHENBERG

Page 12, paragraph 7 

2000. Mixed media

ЭНТОНИ ТАПИС

Серо-розовый фон

1955 

Смешанная техника

ANTONI TAPIES

Background of Grey-Rose

1955. Mixed media

АРМАН

Без названия

2002 

Холст, масло 

ARMAN

Untitled

2002

Oil on canvas 

ФАТЕМЕХ ЭМДАДЯН

Без названия

2003. Бронза

FATEMEH EMDADIAN

Untitled

2003. Bronze

ЛЕНГ ЮН

Сценарий века – 4

1996. Холст, масло

LENG JUN

Century Scenary – 4

1996. Oil on canvas



лей олимпийского движения,

правда не сразу нами узнанных,

в том числе Пьер Кубертен и Хуан

Антонио Самаранч. Таким обра-

зом, китайские коллеги сделали

определенный реверанс в сторону

Международного Олимпийского

комитета и дали понять, что Пе-

кинская биеннале – неотъемле-

мая часть обширной культурной

программы подготовки к Олим-

пийским играм еще далекого

2008 года.

В целом скульптуры, расстав-

ленные по обеим сторонам улицы,

в большинстве своем удивитель-

но были похожи на те, что мы так

часто видели на официальных те-

матических выставках советского

искусства от Сталина до Горбаче-

ва. Однако при более присталь-

ном знакомстве с уличными экс-

понатами, наряду с соцреалисти-

ческим и поп-артистским кичем,

обнаруживаешь для себя произ-

ведения оригинальные, самобыт-

ные и неожиданные, свидетельст-

вующие об активной эволюции

искусства КНР, произошедшей за

последние десять–пятнадцать лет.

Это явилось обнадеживающим

сюрпризом. Одним из действи-

тельных открытий этой экспози-

ции стала многофигурная компо-

зиция молодого автора Чень

Веньцзиня с многозначительным

названием «Красная память» – ра-

ботa, в которой странно, но орга-

нично для меня возникли реми-

нисценции с купающимися маль-

чиками К.Петрова-Водкина и одно-

временно с целлулоидными игру-

шечными голышами пятидесятых

годов. Эта пластическая инсталля-

ция-римейк вобрала в себя и не-

кие черты, точнее, свойства сили-

коновых скульптур австралийки

Патришии Пиччинини, представ-

ленных на Венецианской биенна-

ле. Подобный симбиоз – явление

неслучайное в современной худо-

жественной культуре. На мой субъ-

ективный взгляд, это является от-

ражением достаточно ясно про-

сматриваемых тенденций кризиса

традиционных форм и средств ис-

кусства, тенденций поиска адек-

ватного сегодняшнему представле-

нию о духовных и эстетических

ценностях образного метаязыка.

Говоря о работе китайского автора,

необходимо особо отметить ее

наднациональный характер, опо-

средованную связь с открытиями

науки, генной инженерии, высоких

технологий, не имеющих нацио-

нальной принадлежности и окрас-

The whole sculpture show on

both sides of the Street of the Well

recalled the official art of the Stal-

in–Gorbachev art. But when remi-

niscences of such a past evaporat-

ed one managed to see that along-

side social-realistic and pop-art

kitsch there were some really orig-

inal, distinctive and surprising

works - vivid evidence of the evo-

lution of Chinese contemporary

art during the previous ten to fif-

teen years. This was an encourag-

ing fact in itself.

There were real discoveries.

One of them, a multi-image com-

position of Chen Ventsin was sig-

nificantly titled "Red Memory". The

whole composition recalled the

bathing boys of Kuzma Petrov-

Vodkin, and at the same time the

celluloid toys of the 1950s. This

plastic composition was somehow

connected with the silicone sculp-

tures of Australia’s Patricia Pic-

cinini – one of the hits of the 50th

Venice Biennale.

I would call it a kind of a sym-

biosis – a common enough phe-

nomenon in contemporary art and

culture; it might reveal certain ten-

dencies of the crisis of traditional

forms and means of visual arts,

and at the same time mark those

of a search for a visual meta-lang-

uage adequate to today’s notions

of spiritual and aesthetic value.

To return to Chen Ventsin, I

should stress his works’ lack of

any specific national character,

replaced instead by some notice-

able connection with scientific

achievements, genetic engineer-

ing and advanced technology. It

was my strongest first day impres-

sion of the Biennale.

The international part of the

Beijing Biennale occupied the Fine

Arts Museum in the monumental

Chinese Millennium complex and

opened on 20 September, again

with official speeches. The partici-

pation of Communist Party offi-

cials, state leaders and represen-

tatives of official artistic and cul-

tural institutions was meant to

stress the significance accorded

to the event by the government.

In all honesty, I was disap-

pointed by the mixture of really

first-class and almost amateur

works of art. The question arose of

what were the criteria for selec-

tion and who was responsible, one

applicable not only to this artistic

event.

Could such an event give an

objective view or review of the

contemporary situation in the

ки. Обратим внимание и на то, что

данная инсталляция будет воспри-

ниматься под разными углами зре-

ния в зависимости от среды быто-

вания реальной или виртуальной,

от пространства, на которое эта

многофигурная композиция будет

проецироваться в нашем вообра-

жении.  Произведение Чень

Веньцзиня стало для меня самым

ярким открытием первого дня Пе-

кинской биеннале.

Основной международный

раздел выставки был открыт в Ху-

дожественном музее монументаль-

ного комплекса Китайского Мил-

ленниума 20 сентября. И вновь ос-

мотру экспозиции предшествова-

ли торжественные речи официаль-

ных лиц, видных государственных,

партийных функционеров и руко-

водителей культуры, что соответст-

вовало значению, которое прида-

вало Правительство КНР этому ху-

дожественному форуму.

Первоначальное впечатление,

не скрою, несколько разочарова-

ло, поскольку наряду с действи-

тельно первоклассными произве-

дениями соседствовали весьма со-

мнительные в профессиональном

отношении, случайные работы. В

связи с этим возникла череда во-

просов, на которые у меня до сих

пор нет внятных ответов. И они от-

носятся не только к устроителям

Пекинской биеннале. Первый: ка-

ковы критерии отбора и кто их оп-

ределяет? Второй: дают ли подоб-

ные международные акции объек-

тивную картину состояния совре-

менного мирового искусства? Тре-

тий: насколько цели художествен-

ной интеграции и глобализации

соответствуют интересам нацио-

нальных культур, сохранению са-

мобытности и традиций?

Естественно, поставленные

вопросы обращены прежде всего

не к китайским коллегам: для них
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ЯККО НИЕМЕЛА

Подвал. 2001

Конструктор, 

эл. мотор, галоген.

свет

JAAKKO NIEMELA

Cellar. 2001

Wirenetting, electric

motor, halogen light. 

ФУ ЗОНГВАНГ

Формы вчерашнего 

и сегодняшнего

2003

Медь, деревянная

стружка

FU ZHONGWANG

Forms of Yesterday 

and Today

2003

Cooper, waste wood

(sculpture)

ПЕККА ЮЛХА

Альбинос

2002

Чучело зайца,

зеркало, подсвечник. 

PEKKA JYLHA

Albino

2002

Stuffed hare, mirror, 

candle

ДЖ. МАК

Оракул. 1999

Картон,

автомобильный

канат, шины, лак. 

J. MAC

Oracle. 1999

Fiberglass, rope nails

car lacquer



culture.

And there are no unequivocal

answers to such questions. As for

my personal impressions, some of

the national sections were not

convincing at all. Was it because

the Organizing Committee accept-

ed every artist, every country that

wished to participate at the Bei-

jing Biennale? I do not think so. 

What is important is the level of

competence and responsibility of

the curators. There were some

world-renowned artists who played

the role of landmarks in the Bien-

nale, namely Arman with his "Discus

Thrower", Costas Varoos with his

"The Horizon", Anthoni Tapies with

his "Grey and Pink Background",

Robert Rauschenberg with his

"Page 12, Paragraph 7" and, of

course, Tsi Bai Shi with his classical

works representing Chinese classi-

cal art.

In my opinion the whole of

the Biennale did not correlate to

the level of "Classics of the Pre-

sent", to say nothing of those of

the Past. Even the works of the

artists selected by Vincenzo Sanfo

were made some ten to fifteen

years ago and were not the high-

особой оригинальностью, но про-

фессиональная культура здесь бы-

ла очевидна, как и у датчан Эрика

Франдсена (Erik Frandsen), Бьерна

Ньергаарда (Bjoern Noergard),

Тьербена Херона (Torben Heron) и

Ларса Норгарда (Lars Norgard). 

Эффектным и целостным, на

первый взгляд, показался австра-

лийский раздел, но по существу он

был только внешне броским, деко-

ративно-оформительским. Мало-

выразительными оказались разде-

лы Германии, Австрии и Италии,

скучными были венгры и поляки.

Перепады профессионального

уровня и даже отсутствие такового

неискушенного зрителя могли вве-

сти в заблуждение. Непонятно, по-

чему страны, задающие тон в со-

временном искусстве, оказались

представлены на Биеннале так

безлико и вторично.

Из России на выставку были

приглашены лишь три участника –

Таир Салахов, Вячеслав Михайлов

и Юрий Калюта, что само по себе

удивительно, поскольку неясно,

кто определил такой состав.

Скромный по числу участни-

ков и количеству работ россий-

ский раздел все же выделялся на

общем фоне за счет уровня живо-

писной культуры, эмоционально-

смысловой наполненности, фило-

софской содержательности, преж-

де всего благодаря произведениям

Таира Салахова, его уникальной

системе художественных приемов,

образной драматургии и самоцен-

ности созданных им полотен. Од-

нако премии Биеннале, вопреки

моим предположениям, удостоен

Юрий Калюта, творчество которого

было представлено тремя доволь-

но разными по живописно-пласти-

ческим характеристикам холстами,

которые вместе с картинами Вяче-

слава Михайлова воспринима-

лись, по-видимому, как наиболее

это первый опыт, в котором невоз-

можно было учесть все эстетичес-

кие, этические, экономические и

политические проблемы, давлею-

щие над современной художест-

венной культурой. Однозначных

ответов нет и быть не может.

Возвращаясь к конкретным

впечатлениям, отмечу: меня удиви-

ла обедненность некоторых нацио-

нальных разделов, вторичность и

доморощенность многих представ-

ленных работ. Не думаю, что это за-

висело от организаторов, которые

с подобающим пиететом и госте-

приимством отнеслись ко всем от-

кликнувшимся на приглашение

участвовать в Биеннале. Речь идет

о компетентности, заинтересован-

ности и ответственности творчес-

ких организаций и лиц, формиро-

вавших национальные коллекции.

А ведь профессиональная планка

была поднята достаточно высоко.

На мой взгляд, ее определяли та-

кие работы, как «Дискобол» Арма-

на, «Горизонт» грека Костаса Вару-

са (Costas Varoos), «Серо-розовой

фон» Энтони Таписа, «Страница 12,

параграф 7» Роберта Раушенберга,

наконец, работы Ци Байши – одно-

го из классиков китайского искус-

ства. К сожалению, этот уровень

оказался отчасти дребезжащим, не

стабильным, неровным в работах,

представленных выбранными

Винченцо Санфо мастерами, кото-

рые дали на Биеннале произведе-

ния десяти-пятнадцатилетней дав-

ности, как, например, немецкие ху-

дожники А.Р.Пенк и Георг Базе-

литц, произведения, не отвечаю-

щие их высшим творческим дости-

жениям, не говоря уже о весьма

средних работах колумбийки Аны

Мерседес Хойос (Ana Mersedas

Hoyos) или итальянца Омера Галль-

яни (Omer Galliani).

С сожалением следует при-

знать, что за исключением, пожа-

луй, литовских художников наши

бывшие коллеги по Союзу худож-

ников СССР из Армении, Латвии,

Белоруссии выглядели весьма

бледно и неубедительно, другие ре-

спублики бывшего СССР, увы, на

Биеннале не участвовали. Баналь-

но и слабо была представлена

Норвегия, хотя единственная уча-

стница от этой страны Грета Марш-

тейн (Grete Marstein) – частая гос-

тья на международных симпозиу-

мах и выставках. Полагаю, что в

этой скандинавской стране можно

без труда найти достойных и ярких

художников. Исландия также вы-

зывала недоумение эклектичным

поп-артом Пьетура Стефансона

(Pietur Stefansson). 

И «зияющие высоты» швед-

ских художников не отличались

world art movement? What fruits

will the process of integration and

globalization give to the various

national artistic and cultural trad-

itions? These questions are not

meant for our Chinese colleagues –

the first International Beijing

Biennale was their first such expe-

rience, and they could not have

taken into consideration all the

ethical, economic, aesthetical and,

last but not least, political matters

pressuring contemporary world
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ТАИР САЛАХОВ

Портрет Вари

1991

Холст, масло

TAIR SALAKHOV

Portrait of Varvara

1991

Oil on canvas
ЮРИЙ КАЛЮТА

Мелисса

1997

Холст, масло

YURI KALYUTA

Melissa

1997

Oil on canvas

ГЕОРГ БАЗЕЛИТЦ

Входящая 

1987

Холст, масло

GEORGE BASELITZ

Woman Coming

1987

Oil on canvas
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est achievements of the same

Adolf Penk or Georg Baselitz, or of

the Columbian artist Ana

Maesedas Hoyos and the Italian

Omer Galliani.

The same might be said about

the participants from the ex-Sovi-

et Union (Armenia, Latvia,

Belarus) – and only the Lithuanian

exhibition was a pleasant excep-

tion which proved the rule. Nor-

way, although represented by the

internationally recognized artist

Grete Marstein, did not produce

any positive effect: I believe that

contemporary Scandinavian art

could have been represented by

other happier examples. Iceland,

too, with Pietur Steffansson’s pop-

art eclectic work was a complete

disappointment.

The Biennale works of

Swedish artists were not marked

by any particular originality, but

were really highly professional,

and the same might be said about

the participating Danish artists,

жи (Amin Guldee), несмотря на ис-

пользование отдельных нацио-

нальных мотивов.

Увы, по-моему, у названных и

многих других участников при

стертой в памяти самобытности не

было и проблесков оригинальнос-

ти. К сожалению, периферийное

понимание новаторства затмило в

их сознании достоинства нацио-

нального художественного насле-

дия или сузило до внешних при-

знаков и этнографических элемен-

тов. В ряду немногих исключений

из данного однообразного списка

стоят, например, большие лаковые

панно двух вьетнамских мастеров

«Останки времени» Тринх Куок Чи-

ена (Trinh Quoc Chien) и «Свет ду-

ха»  Мэй Дак Линха (Mai Dac Linh).

Было бы неверно утверждать,

что Биеннале вообще не дала

представления о неповторимости

культур отдельных народов на

уровне высоких художественных

образцов.

Возможно, исходя из неких

геополитических интересов, орга-

низаторы Первой Пекинской би-

еннале искусства решили в ее рам-

ках провести самостоятельные на-

циональные выставки художников

КНР, что оправданно и справедли-

во, и художников Кореи. И чтобы

сбалансировать ощутимый чис-

ленный перевес участников из

Азии, было заранее решено пред-

ставить в качестве отдельного меж-

дународного сегмента часть работ

с Французского осеннего салона,

одновременно приурочив эту экс-

позицию к 100-летию Парижских

Салонов. Наряду с произведения-

ми испанских, итальянских, ир-

ландских, немецких, французских,

польских, греческих, колумбий-

ских, аргентинских и североамери-

канских (США) мастеров, рекомен-

дованных Винченцо Санфо, такое

развернутое представительство ис-

кусства других стран было более

чем продуманно.

типичные примеры современной

питерской школы живописи, по-

скольку ничего другого, что позво-

ляло бы судить иначе, не было.

Немногочисленным было

представительство и большинства

других национальных разделов

Биеннале, хотя не количество уча-

стников и работ в конечном счете

определяют магистральные на-

правления в художественной куль-

туре, ее отличительные особеннос-

ти, оригинальность и актуальность

воплощения исторических колли-

зий и отражения проблем совре-

менного миропорядка. 

Искусство – «товар» штучный,

а суммарные величины далеко не

всегда свидетельствуют о его каче-

стве и востребованности.

Безусловно, невозможно, на-

пример, составить сколько-нибудь

близкое к конкретной ситуации в

современном английском искусст-

ве впечатление по работам двух

британских художников – скульп-

турной композиции Майкла Лайон-

са (Michael Lyons) «Морская звезда:

мечта моряка» и декоративному

холсту Ивонны Хиндл (Yvonne

Hindl) «Полный спектр течения»,

произведений, несомненно, до-

стойных внимания, но не ставших

сенсациями, тем более открытия-

ми. Никакой связи с самобытной и

оригинальной культурой Мексики,

с наследием Д.Сикейроса и Р.Та-

майо нельзя было обнаружить в ра-

ботах представителей этой стра-

ны – в крашеных конструктивных

объемах из железа Себастьяна Эн-

рике Карбаяля (Sebastian Enrique

Carbajal) и сюрреалистическом по-

лотне «Ангелы совести» Рафаэля

Каудуро (Rafael Cauduro).

Не отличалась национальной

идентичностью и живопись тунис-

ского художника Гюдера Трайки

(Gjuder Triki), которая скорее сви-

детельствовала о влиянии экзаль-

тированных фантазий великого

М.Шагала, нежели о мусульман-

ских корнях. Слишком далеки от

традиций своего народа оказались

и турецкие экспоненты Биеннале

Селим Бирсель (Selim Birsel), Мю-

рат Сахинлер (Murat Sahinler), и па-

кистанский скульптор Амин Гуль-

namely Erik Frandsen, Bjoern

Noergard, Torben Heron and Lars

Norgard.  

The Australian part seemed

impressive, but mainly from the

point of view of its exterior decor-

ative design. As for the German,

Austrian and Italian sections, they

were as dull as those of Hungary

and Poland. One cannot find any

reasonable explanation for such

an uneven level of the whole art of

the Biennale; even the leaders of

contemporary Western art were

poorly represented.

The three artists who repre-

sented Russia were Tair Salakhov,

Vyacheslav Mikhailov and Yuri

Kalyuta – again, such a choice

seems to have no reason behind it

at all.

However, the very modest –

both from the point of view of the

number of the participating

artists, and the quantity of the

works exhibited - Russian section

did not fail to attract the attention

of the public due to the highly pro-

fessional emotional and philo-

sophic message of Tair Salakhov’s

paintings.

Yuri Kalyuta exhibited three

works, rather different in the man-

ner of visual-plastic decision

paintings, and together with those

of Vyacheslav Mikhailov they

might be perceived as typical rep-

СЕБАСТЬЯН

ЭНРИКЕ КАРБАЯЛЬ

Трансформация

2003. Металл

SEBASTIAN

ENRIQUE CARBAJAL

Transformation

2003. Iron

ВАЦЛОВАС КРУТИНИС
Структура. 2000
Дерево

VACLOVAS KRUTINIS
Structure. 2000
Wood

ЭРИК ФРАНДСЕН
Застрявшее колесо
тачки. 2002
Эмаль на алюминии,
фото

ERIK FRANDSEN
Wheel Barrow 
on Falster. 2002
Enamel on aluminum,
photo

ЛИ РИХУАНГ

Новые идеи. 2003

Гранит

LI RIHUANG

New Ideas. 2003

Granite
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Возвращаясь к анализу пред-

ставленных на Первой Пекинской

биеннале искусства произведений

и в целом увиденной картине со-

стояния современного искусства,

отмечу, что действительным от-

крытием для автора этих заметок

стали китайские экспозиции, за

исключением ее скульптурной

уличной части. И если междуна-

родный раздел показался мне эк-

лектичным, удручающим повторе-

нием пройденного, изобилующим

отнюдь не всегда достойными ри-

мейками, не несущим никаких но-

востей, то китайский состав участ-

ников удивил многогранностью

образного видения проблем наше-

го времени, широтой творческого

the national Mexican roots in the

painted iron constructions of

Sebastian Enrique Carbajal or the

surrealistic painting "The Angels of

Conscience" by Rafael Cauduro.

No national Islamic identity

marked the paintings of Tunisian

artist Gjuder Triki, whose works

echoed the exalted fantasies of the

great Marc Chagall. The same

referred to the Turkish artists

Selim Birsel and Murat Sahinler,

and to the Pakistani sculptor Amin

Gulgee, though the latter did use

some national motifs.

Very often a certain peripher-

al understanding of the innovatory

limited the national in a scarce

introduction of ethnographical elements. As always there were

exceptions – the large lacquer

panels by the two Vietnamese

artists, "Remnants of  Time" of

Trinh Quoc Chien and "The Light

of the Spirit" of Mai Dac Linh.

Nevertheless it would be

wrong to state that there were no

examples to prove the uniqueness

of national and local cultures.

There were two – both classical –

one from Chinese art culture, Tsi

Baishi, the other from Japanese,

Tatsuo Takayama.

One could not fail to notice

some geopolitical accent at the

Beijing Biennale – there was a

grand national exhibition of Chi-

nese contemporary art (which is

only understandable, reasonable

and justified) as well as Korean

modern work, supplemented by

solo retrospectives of Tsi Baishi

and Tatsuo Takayama.

In order to correct the vivid

imbalance in favour of overwhelm-

ingly Asian participants, it was

decided to show as a part of the

international exhibition a number

of works of art from the French

Autumn Salon, thus celebrating

the centenary of the Parisian

resentatives of the contemporary

Petersburg school of art - at least

there was nothing else with which

they could be compared.

The same was characteristic

of other national sections: too few

works of art to reach any conclu-

sion on the trends, movements,

peculiarities and tendencies of the

development of contemporary

national/local art – even though

quantity never automatically

means quality, particularly in art.

A real work of art is unique, and

there is no place for summing up –

one should not judge or be per-

suaded by the number of works.

Thus it was impossible to con-

ceive what the situation in contem-

porary British art is from works by

only two British "heirs" of the her-

itage of Joshua Reynolds and J.M.W.

Turner – the sculptor Michael Lyons

and the painter Yvonne Hindl,

whose works, although attracting

public attention, provided no sense

of discovery.

Those viewers who were

acquainted with the works of David

Alfaro Siqueiros and Rufino Tamayo

could see no vivid connection with

Исчезла полоса определен-

ного отчуждения и сохранения

иммунитета китайской культуры

от Запада.

Казалось бы, подобная кон-

цепция всей выставки обеспечи-

вала достижение поставленных за-

дач. Однако многие известные ма-

стера современного искусства ли-

бо проигнорировали Биеннале по

причинам занятости в других пре-

стижных и давно признанных ху-

дожественных ангажементах, либо

в силу предубеждения и снобизма,

либо по иным неизвестным причи-

нам. А может быть, и из-за выбора

международного куратора, италь-

янца Винченцо Санфо, или финан-

совых и организационных про-

блем, ведь путь до Китая – не близ-

кий и не дешевый. Так или иначе

часть национальных разделов ока-

залась неполноценной, а порой,

как уже отмечалось, случайной и

сомнительной.

Существует еще одна пробле-

ма, с которой приходится сталки-

ваться и организаторам Венециан-

ской биеннале, и Международных

осенних салонов в Париже, и Кас-

сельских биеннале «Документа».

Большинство авторитетных мас-

теров мирового искусства по сути

дела одиночки, не входящие в ка-

кие-либо художественные союзы

и ассоциации, работающие пре-

имущественно с арт-дилерами и

галеристами; немало молодых, та-

лантливых художников, которые

остаются вне коллективных наци-

ональных творческих организа-

ций, что затрудняет их участие в

крупных международных смотрах

искусства. Это проблема повсеме-

стная, нередко она является удоб-

ным инструментом манипуляций,

выгодных для тех, кто вершит

судьбами искусства на художест-

венном рынке, но это отдельная

тема. Добавим к сказанному и со-

жаление об устраненности круп-

ных музеев современного искус-

ства от рекомендаций и пожела-

ний по составу национальных

экспозиций, хотя именно запад-

ные музейщики наиболее чутко

реагируют на появление новых

талантливых авторов.

ПРАНАС ГРУШИС

История одного

рода. 2000

Холст, масло

PRANAS GRIUSYS

Stories of the Com-

mon People

2000

Oil on canvas

ЮАН КВИНЛУ �

Пастушка, готовящая

зимние травы

2000

Гравюра на дереве 

YUAN QINGLU�

A Shepherdess 

Preparing Winter Grass 

2000

Wood-block print

ВАНГ ХОНГЯН

Три варианта 

дороги Янга

1988–1989

Холст, масло 

WANG HONGJIAN

Three Variations 

on the Yang Pass 

1988–1989

Oil on canvas 

ЛУВСАНЖИН БОЛД

Принцесса. 2002

Бронза, камень

LUVSANGIIN BOLD

Youngest Queen. 2002

Bronze, stone



61М Е Ж Д У Н А Р О Д Н А Я  П А Н О РА М А           I N T E R N AT I O N A L  PA N O R A M A60 ТРЕТЬЯКОВСКАЯ  ГАЛЕРЕЯ            THE  TRET YAKOV  GALLERY    #1 ’  2004

salons. It was really a valuable

addition to the selection made by

Vincenzo Sanfo, and it embraced

Spanish, Italian, French, German,

Polish, Greek, Argentine, Colum-

bian and American artists.

Quite naturally a certain

estrangement of Chinese art from

the influence of Western culture

was overcome.

It might seem that such an

exhibition concept should corre-

spond to its formulated aims, but

practically speaking it did not

manage to reach them. Many

world-famous masters either

ignored the Beijing Biennale per-

haps due to some seemingly more

important matters, or because of

some snobbish ambitions and

even prejudice; the choice of Vin-

cenzo Sanfo as the international

curator might also be disputable.

Lastly, but with China not least,

there might have been financial

reasons.

The First Beijing Biennale –

really a starting point for Asian

Biennales and the first experience

of that kind – came across the

same problems as other long-

standing international art forums

like the Biennale di Venezia, FIAC,

Dokumenta and others. The reality

is that the majority of world-

famous artists do not belong to

any artistic unions, they deal with

certain galleries and art-dealers,

and given that they are recognized

and successful do not need any

promotion. Sometimes the situa-

tion is rather similar with younger

диапазона, духом целеустремлен-

ного поиска нового языка искусст-

ва, соответствующего эпохе глоба-

лизации и одновременно сопро-

тивляющегося унификации и дик-

тату технократических, моногам-

ных экономических и политичес-

ких интересов. От произведений,

выполненных в классических тра-

дициях школы живописи Го Хуа,

работ, отражающих период так на-

зываемого социалистического реа-

лизма в его наиболее выразитель-

ных формах, до концептуальных

вариантов, сопряженных с тенден-

циями западного постмодернизма

и трансавангарда, являющихся

прямым следствием глобализма.

Так в «Очарованном лотосе», со-

зданном в технике размывки ту-

шью и акварели Дзанг Личен

(Zhang Lichen)  передает поэтичес-

кое состояние природы удивитель-

но скупыми, строго избирательны-

ми средствами, блестяще исполь-

зуя пространство листа, фактуру

бумаги. Он достойно развивает в

творчестве традиции Ци Байши,

привнося в свои работы современ-

ное звучание. Изысканностью и

деликатностью отмечены полотна-

панно, написанные маслом в духе

Го Хуа, из серии «Сад ста трав. 5

осенних песнопений» Ху Яджангом

(Hu Yagiang).  Замечательный обра-

зец следования традициям китай-

ской жанровой живописи создал

Кью Леле (Xu Lele). Его написанная

водяными красками и тушью рабо-

та пронизана мягкой иронией, зна-

нием исторического быта, любо-

вью к персонажам, пришедшим из

глубины веков. Это произведение

привлекает внимание безупречно-

стью колористических интонаций

и ритмичности построения компо-

зиции, бережным и вместе с тем

творческим отношением к нацио-

нальному наследию.

Немало интересных полотен

демонстрировали преданность це-

лой плеяды художников Китая за-

ветам социалистического реализ-

ма, профессиональной основа-

тельности и общественной значи-

мости. Среди них – Ванг Хонгжян

(Wang Hongian), Тао Шиху  (Tao

Shihu), Цзенг Юи (Zheng Yi).

Пять огромных портретных

холстов, соединенных в компози-

цию «Братья и сестры» Цанга Чен-

чу (Zhang Chenchu),  свидетельст-

вовали о следовании художника

американскому гипперреализму,

но это не было лишь механичес-

ким использованием приемов, тра-

фаретным повтором. Еще одна, но

уже акварельная работа из разря-

да фотореалистических напомина-

ла об этой некогда приоритетной

тенденции – «Памятные годы» Ляо

Янхуа (Liao Jianhua).

artists who do not yet belong to

any unions either, and although

interested in promotion find them-

selves on one side of the major

international events. Nevertheless

this situation is rather comfortable

for the whole army of conductors

in the art-market. If I was disap-

pointed with the international part

of the Biennale, the Chinese part

really encouraged me – contempo-

rary Chinese art seems to be in a

constant process of search for a

new artistic language to corre-

spond with the epoch of globaliza-

tion, as well as trying to overcome

the dictatorship of technocratic

economic and political interests.

The Chinese presented a wide

range of art works – from tradit-

ional classical to social realism,

and conceptual variants in the

framework of known tendencies of

Western post-modernism and the

trans-avant-garde – a direct result

of globalization. 

Among the most brilliant

examples were Zhang Lichen in his

China ink and water-colour piece

"The Charmed Lotus", depicting a

poetic landscape skillfully using

the transparency of the colours,

texture of the paper and laconic

artistic devices. I was impressed by

the fine and delicate oil panels in

Go Hua style made by Hu Yagiang

(the series "The Garden of One

Hundred Grass. 5 Autumn Songs").

Xu Lele followed and developed

the rich traditions of Chinese

genre painting. His water-colours

are full of a kind irony, numerous

historical details, and a tenderness

in depicting subjects. These  works

attract the attention of the viewer

with their really pure colour inton-

ations, the musical rhythm of com-

position and creative attitude to

national heritage.

Some prominent Chinese

artists (Wang Hongian, Tao Shihu,

Zhen Yi) demonstrated their

achievements in the traditions of

social realism. Five imposing por-

traits, united into one composition

"Brothers and Sisters", painted by

ГУ ВЕНМИНГ

Небесное озеро

2002

Холст, масло

GU WENMING

Heavenly Lake

2002

Oil on canvas

РЕН ГУАНГХУИ

Время размытой туши

2003 

Картон, ветви, дерево,

пластик

REN GUANGHUI

Ink-and-Wash Time

2003

Fibre, branch, wood, 

plastic

КЬЮ ЛЕЛЕ

Играющие в шашки

2003

Бумага, тушь, 

размывка, акварель 

XU LELE

Playing Chess

2003

Ink and wash, color 

on paper 



63М Е Ж Д У Н А Р О Д Н А Я  П А Н О РА М А           I N T E R N AT I O N A L  PA N O R A M A62 ТРЕТЬЯКОВСКАЯ  ГАЛЕРЕЯ            THE  TRET YAKOV  GALLERY    #1 ’  2004

Zhang Chenchu vividly connected

with American hyper-realism,

though with no traces of any

direct mechanical application of

its algorithms. A water-colour

"Memorial Years" by Liao Jianhua

was in the same hyper-realistic

style. Shen Ling’s painting remind-

ed the viewer that the traditions of

fauvism and expressionism are

still alive. The subject of Ling’s

canvas might have been painted

under the influence of the cruel

realism of Britain’s Francis Bacon.

However, the abstract paintings of

Li Lei ("Birth") and Qi Haping

("Black Theme # 25") were far

from original.

The most striking – for its

social context and technically

skillful implementation - was Lend

Jun’s painting which visualized an

upside-down mattress frame with

a dirty, ripped-out cloth, used

syringes and other medical instru-

ments. The frame is easily taken

for prison bars, aggravating its

gloomy atmosphere to an extreme.

Full of real dramatic tension this

painting is a warning against

temptations and illusions, and

appeals to reason, mind and sym-

pathy simultaneously. The other

work which attracted attention

was – a very rare case in artistic

practice – a collective creation

made under the supervision and

А вот в картине Шен Линга

(Shen Ling) «Строящие глазки» яв-

но угадывалось не беспристраст-

ное отношение к традициям фо-

визма и экспрессионизма на но-

вой сюжетной основе, возможно

навеянной жестоким реализмом

англичанина Френсиса Бэкона.

Здесь же были представлены и аб-

страктные живописные опусы:

«Рождение» Ли Лей (Li Lei)  и «Чер-

ная тема № 25» Кьюи Хэйпинга (Qi

Haping) – работы выразительные,

но эпигонские.

Из наиболее запомнившихся

по техническому исполнению и со-

циальной остроте содержания ста-

ла выполненная в иллюзорной ма-

нере картина, на которой в нату-

ральную величину изображен пе-

ревернутый каркас топчана, а по

нему разбросаны смятые тряпки,

использованные шприцы и старые

медицинские инструменты. При

более внимательном рассмотре-

нии куски простыней превращают-

ся в географическую карту мира,

где пять континентов отличаются

лишь контурами. Такая трансфор-

мация обусловлена тревогой за бу-

дущее, все больше и больше попа-

дающее в зависимость от глобали-

зации особого рода. Решетка мат-

раца воспринимается подобно тю-

ремной, нагнетая ситуацию безыс-

ходности. Это пронзительное, дра-

матическое полотно, написанное

Ленг Юном (Leng Jun),  предостере-

гает от плена соблазнов и иллю-

зий, молчаливо взывает к состра-

данию и разуму.

Другая работа, обращавшая

на себя особое внимание по мас-

штабу и трудоемкости, была ре-

зультатом коллективного творчест-

ва, что само по себе в современном

искусстве встречается редко либо

не афишируется. Под наблюдени-

ем, руководством и, очевидно, по

идее Гао Цзеню (Gao Zhenyu)  была

создана скульптурная компози-

ция-рельеф с подобающим титани-

ческим стараниям ее авторов на-

званием «Китайские корни». Ря-

дом нужно было бы поставить

скульптурное портретное изобра-

жение также с многозначительным

названием «Дух Великой стены»

художника Ши Куна (Shi Cun)  и

любопытную инсталляцию Рен Гу-

ангхуи (Ren Guanghui) «Время туши

с размывкой». Заслуживает упоми-

нания в этом ряду и пластический

объект-бюст из меди и стали ху-

дожника Ванг Цонга (Wang Zhong)

«Реликвия современной культу-

ры», в котором есть своя азиатско-

европейская символика. Вообще

стремление к стыковке, говоря

языком космонавтов, на орбитах

искусства умозрительных концеп-

ций Востока и Запада мне пред-

ставляется характерной особенно-

стью китайской экспозиции на Би-

еннале.  Достойных и сомнитель-

ных примеров данному утвержде-

нию можно привести немало, в том

числе конструктивную работу, на-

поминающую мобили, кинетичес-

кие объекты Фу Цонгванга (Fu

Zhongwang), которая сделана слов-

но парафраз работе финского мас-

тера Якко Ниемела (Jaakko Nimela)

«Подвал», хотя они различаются

по своим габаритам и по смыслу.

Добавим сюда интересную компо-

зицию из гранитных колец Ли Ри-

хуанга (Li Rihuang) «Новые идеи», в

pendant которой можно назвать

небольшое произведение из дере-

ва литовского скульптора Вацива-

са Крутиниса (Vaciovas Krutinis)

«Структуры». В китайской экспози-

ции также были работы, в которых

без труда угадывалось влияние

Джорджа Сигала, хотя у его китай-

ских последователей сигаловский

концептуализм поп-артистского

духа преобразовался в натуралис-

тические формы раскрашенных

фигур из папье-маше.

Увы, не нашлось параллелей

необычной скульптурной компо-

зиции из картона, веревок, гвоз-

дей и других подручных материа-

лов «Оракул», созданной канадцем

Джеймсом Маком (J. Mac), не было

guidance of Guo Zhenyu. It pres-

ents a giant sculpture relief com-

position with a very significant

name, "Chinese Roots". No less

impressive were the sculptural

portraiture of "The Spirit of the

Great Wall" by Shi Cun, and a curi-

ous installation of Ren Guanghui

entitled "The Time of Chinese Ink

Watering". It is also worth ment-

ioning a copper and steel object-

bust "composed" by Wang Zhong

and entitled "Relics of Contempo-

rary Culture" with its peculiar mix-

ture of Asian and European sym-

bolism.

I should say that this combi-

nation, mixture and conjunction of

the East and the West – with an

equal mixture of achievements

and fiascos – seemed to character-

ize the Chinese exhibition. Thus

the kinetic mobile-like objects of

Fu Zhongwang – though different

in size and content – might be read

as a paraphrase of the work "Cell"

by the Finnish Artist Jaakko

Nimela. An interesting composi-

tion of granite rings "New Ideas"

by Li Ri Huang matched a wooden

sculpture, "Structures", by the

Lithuanian Vaciovas Krutinis.

Some of the Chinese artists could

not "escape" the influential impact

of George Segal either.

Also distinctive were "The

Oracle" by Canada’s James Mac –

an original sculpture made of

cardboard, ropes, nails and some

other hand-made materials; and

the small pieces by the Iranian

Fatemach Emdadian  (a prize-win-

ner at the Biennale).

There is more to be added to

the review of the Chinese part: I

should say that Chinese artists

very often apply hyperbola as a

form of self-expression, which is

only natural for their Eastern phil-

osophy. In the lines of an ancient

Japanese poem, the minimal tells

about the maximal: "The quiet light

of the Moon,/A drop of rain on the

motionless branch of the tree…"

Every smallest detail is a source of

inspiration, and that is one of the

distinct peculiarities of the Culture

of the East, one which I managed

to see and appreciate in the works

of the Chinese artists.

As the process of globaliza-

tion is wiping out the national and

the original it is very difficult to

judge exactly what is what in the

contemporary art movement.

Jonathan Swift in a letter

addressed to the French transla-

tor of "Gulliver’s Travels" wrote

ШЕН ЛИНГ

Строящие глазки

2003

Холст, масло

SHEN LING

Making Eyes

2003

Oil on canva

ЛИ КЬЯНФЕНГ

Скала с китайским

пейзажем. 2001

Смешанная техника 

LI XIANFENG

Rock View-Chinese

Landscape. 2001

Mixed media 

ГУО ЦЕНЬЮ и др.

Китайские корни

1999–2003

Плетеная ткань, 

рельеф

GUO ZHENYU 

and others

Chinese Roots

1999–2003

Linen, sculpture

ЛЯО ЯНХУА

Памятные годы 

2002

Бумага, акварель 

LIAO JIANHUA

Memorable Years

2002 

Water color on paper 
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that different peoples had differ-

ent tastes which did not always

coincide. But good taste – he went

on – is good taste everywhere.

Genius as he is, Swift managed to

give a definite answer to the gen-

eral question bothering all those

professionally interested in the

trends of development of contem-

porary art.

To conclude: once again with

Arman and his brilliant example of

good taste in art, his sculpture

"Discus Thrower" which received

the First Prize of the Biennale.

Arman’s avant-garde remake

turned out to become an absolute-

ly original perfect work of art,

artistically managing to make real-

ly contemporary transformations

in the ancient Greek classical

sculpture of Myron.

The "Discus Thrower" of the

virtuoso French master of the

grotesque and paradox is and will

remain a special symbol of the

unseen spiral which determines

the development of art, combining

in itself artistic quality, perfect

taste and stylistic decision. 

The general conclusion on

everything seen at the First Beijing

Biennale is that, although purely

technical devices and multimedia

means of artistic self-expression

are gaining more and more power,

traditional methods of visual art

are still strong and able to com-

pete with innovation - not only in

the present but also in the still

obscure, virtual and cloned culture

of the future.

Alexandre I. Rozhin

на иностранный язык ничуть не

больше, чем быть прочитанным на

своем собственном».

В приведенной пространной

выдержке из эпистолярного насле-

дия великого Свифта мы находим

ответы на вопросы о том, что такое

оригинальное, национальное и со-

временное, в чем эти понятия вза-

имосвязаны, чем обусловлены.

В заключение обратим еще

раз внимание читателей на блестя-

щее произведение Армана «Диско-

бол», удостоенного высшей пре-

мии Первой Пекинской биеннале

искусства. Эта авангардная по сво-

ей сути и пластике статуя является

великолепным образцом римейка,

который превратился в совершен-

ное во всех отношениях, абсолют-

но самоценное произведение со-

временного искусства.

Более того, эта скульптура –

идеальная, на мой взгляд, иллюст-

рация мыслей Джонатана Свифта.

С только ему присущими фантази-

ей и артистизмом препарировал

Арман шедевр древнегреческого

скульптора Мирона, созданный в

V веке до нашей эры, привнеся в

античную классику новое образ-

ное содержание и собственную

эстетику.

«Дискобол» виртуоза фран-

цузского гротеска и парадоксов

есть и будет особым символом не-

зримой спирали, которая опреде-

ляет развитие искусства, одновре-

менно это удивительное произве-

дение – эталон художественного

качества, вкуса и стиля. Вот почему

именно творением Армана, олице-

творяющим связь между прошлым,

настоящим и будущим, завершает-

ся весьма беглый и не бесспорный

обзор Пекинской биеннале.

Главный вывод, который мож-

но сделать, исходя из пекинского

опыта, связан с отношением к но-

вым технологиям и мультимедий-

ным средствам в искусстве, кото-

рые, к счастью, не вытеснили тра-

диционных изобразительных при-

емов и методов, способных конку-

рировать и после Миллениума с

виртуальной и клонируемой куль-

турой некоего будущего.                     

Александр Рожин

достаточно примеров, близких по

пластике и смыслу, премирован-

ным на Биеннале произведениям

малых форм иранского художника

Фатемаха Эмдадяна (Fatemech

Emdadian).

Завершая, собственно, обзор

китайской части Биеннале, доба-

вим еще одно наблюдение, вы-

званное впечатлениями от выстав-

ки. Китайские художники часто об-

ращаются к гиперболе как форме

самовыражения. Намеренное пре-

увеличение – одна из особеннос-

тей восточной философии, по-мое-

му, выражается все же иными, не-

жели на Западе, методами. Как ус-

ловный пример этому позволим се-

бе лишь процитировать строки из

древнего японского четверости-

шия: «Как тихо светит луна, на не-

подвижной ветке повисла капля

дождя». Минимализм, возведен-

ный во вселенский масштаб или

просто внимание к мелочам, к тра-

винке, мотыльку, поэтизация обы-

денного, скоротечного и по сущест-

ву бренного – примечательная чер-

та культуры народов Среднего и

Дальнего Востока, такой вывод

можно было сделать на основании

впечатлений от работ прежде всего

китайских мастеров.

Проблемы национального

своеобразия, самобытности и

оригинальности, понимания со-

временности, актуальности искус-

ства обсуждались участниками

симпозиума, проведенного в рам-

ках Биеннале. Однако довольно

общо поставленные темы не при-

несли желаемых результатов, дис-

куссии не получилось, несмотря

на то что некоторые выступления

были содержательными, но не

бесспорными.

О национальном, современ-

ном и оригинальном в искусстве

говорить сложно, поскольку плоды

глобализации во многом нивелиру-

ют  эти понятия, а еще и потому, что

каждый из нас нередко вкладыва-

ет в них смысл, известный только

нам самим, зачастую разный, даже

противоречивый. Джонатан Свифт

в одном из писем к аббату Пьеру

Дефонтену, автору адаптированно-

го перевода на французский язык

«Гулливера»,  отмечал: «…вкус у раз-

ных народов совпадает далеко не

всегда, однако хороший вкус оди-

наков везде… А потому, если книги

месье Гулливера рассчитаны лишь

на жителей Британских островов,

сей путешественник писателем яв-

ляется весьма посредственным… и

автор, что пишет лишь в расчете на

свой город, провинцию, королевст-

во или даже в расчете на свой век,

заслуживает быть переведенным

ВАНГ ЗОНГ

Реликт

современной

культуры 

2001

Сталь, медь,

тонированная 

сталь

WANG ZHONG

Contemporary Cul-

tural Relics

2001

Stainless steel, 

cooper, steel wire

АРМАН

Дискобол

2002

Бронза

ARMAN

Discus. Thrower

2002

Bronze
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REALISM REVISITED

"REALISM REVISITED" – таково

название выставки Флорентий-

ской Академии искусств, органи-

зованной в музее «Панорама» в

Бад Франкенхаузене, Германия.

Для меня английское «revisit-

ed» вызывает почти мгновенную

ассоциацию с известным расска-

зом Фрэнсиса Скотта Фицдже-

ральда «Babylon Revisited» – «Воз-

вращение в Вавилон». А в связи с

данной статьей очевидным ана-

логом по-русски могла бы слу-

жить фраза «возвращение к исто-

кам»... Ведь для российского изо-

бразительного светского искусст-

ва, берущего начало в Петров-

скую эпоху, реализм – действи-

тельно исток истоков.

Мысль написать статью о

Флорентийской Академии ис-

кусств возникла не случайно.

Как полезно будет узнать рос-

сийским студентам, подумалось

мне, о том, как учатся становить-

ся художниками в Италии, этой

колыбели Прекрасного, во Фло-

ренции, навсегда связанной в

благодарной памяти человечест-

ва с именами великого Микелан-

джело, чья статуя Давида стала

не только украшением, но и сим-

волом этого города, а также с

именами Боттичелли, Рафаэля,

Джотто… Разве перечислишь

всех замечательных мастеров,

чьи работы создали всемирную

славу Галерее Уффици… 

Флорентийская Академия

искусств была основана в 1991

году в садах Палаццо Корцини

на Виа делла Скала, и поначалу в

ней обучались тридцать студен-

тов. В основе обучения – прин-

цип «ателье», или мастерской од-

ного художника и его учеников.

В качестве образца приняли

Французскую Академию второй

половины XIX века – говоря

иными словами, «академичес-

кий реализм». Именно ему обу-

чаются ныне во Флоренции сту-

денты со всего мира. Итак, тра-

диционный реализм. Как он чув-

ствует себя в XXI веке? Как ока-

залось, реализм, несколько

сдавший свои позиции в XX ве-

ке, вновь возвращается и стано-

вится вполне актуальным, то

есть востребованным, – невзи-

рая на все так называемое акту-

альное искусство. Это только

подтверждает принцип единства

противоположностей – оба раз-

нополюсных вектора развития

современного искусства (назад в

отягощенную традициями глубь

веков – и вперед к неизведанно-

му) отнюдь не разрывают его на

части. Разные полюса создают

своеобразную систему напряже-

ний, что не вредит творческому

процессу.

Хочется рассказать о работе

Флорентийской Академии ис-

кусств, потому что это одно из не-

заурядных и сравнительно но-

УРБАН ЛАРССОН

Женщина в розовом

платье. 2002 

Холст, масло

70 x 55

URBAN LARSSON

Woman in Pink

Dress, 2002 

Oil on canvas, 

70 x 55 cm
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ЖИВОПИСЕЦ, ПОЛАГАЮЩИЙСЯ НА ПРАКТИЧЕСКИЕ НАВЫКИ И НА

ВЕРНОСТЬ СВОЕГО ГЛАЗА, ПОДОБЕН ЗЕРКАЛУ, В КОТОРОМ ОТРАЖАЕТ-

СЯ ВСЕ, ЧТО РАСПОЛОЖЕНО ПЕРЕД НИМ, И КОТОРОЕ НЕ ВЕДАЕТ НИЧЕ-

ГО ОБ ОТРАЖАЮЩЕМСЯ В НЕМ ОБЪЕКТЕ.

Леонардо да Винчи

ФЛОРЕНТИЙСКАЯ 
АКАДЕМИЯ ИСКУССТВ

ЕЩЕ РАЗ О РЕАЛИЗМЕ



палитру… Немало специалистов

и любителей живописи полага-

ют, что великий Тициан создал

свои лучшие произведения, ис-

пользуя именно такую палитру. 

На третьем году обучения

студенты работают в жанре порт-

рета, опять-таки начиная с ри-

сунка. Весь четвертый год уходит

на совершенствование мастерст-

ва и… на преподавание в Акаде-

мии. Преподавание заставляет

научиться облекать свои знания

в слова, формулировать их, а так-

же более глубоко осознавать то,

чему студенты научились. 

Все вышеизложенное сказа-

но основателем и директором

Флорентийской Академии ис-

кусств Дэниэлом Грейвзом

(Daniel Graves) в его статье, опуб-

ликованной в альбоме-каталоге

«Realism Revisited». Что ж, это

действительно продуманная про-

грамма интенсивного и плано-

мерного обучения реалистичес-

кому искусству. Но чтобы «созда-

вать» действительно прекрасных

художников-реалистов, необхо-

димо разобраться в том, какую

роль играет это направление в

современном изобразительном

искусстве и какова была его

роль в давнем и недавнем про-

шлом. Именно эти проблемы

рассматривают в своей вступи-

тельной статье «Реализм между

авангардом и традицией» Ру-

дольф Кобер (Rudolf Kober) и

Герд Линднер (Gerd Lindner).

Кратко, но основательно авторы

рассматривают все виды реализ-

ма: академический, романтичес-

кий реализм, сюрреализм, сим-

волизм, фотореализм, натура-

лизм, соцреализм (так называе-

мый «планируемый» реализм),

веризм…

***

Однако наша цель – не обсужде-

ние теоретических вопросов ис-

кусствоведения. Цель – показать

результаты обучения во Флорен-

тийской Академии искусств, тем

вых учебных заведений на Запа-

де, где действительно учат быть

настоящими живописцами, где

студенты учатся, по выражению

Джона Констебля, «быть терпе-

ливыми учениками природы»,

куда студенты съезжаются со

всего света. Съезжаются для то-

го, чтобы полдня проводить, ра-

ботая с натурой, а вторую поло-

вину – выполнять в своих студи-

ях специальные задания и, так

сказать, набивать руку. Сейчас в

школе насчитывается 75 студен-

тов из 24 стран. Возрастной диа-

пазон впечатляет – от 17 до 60

лет, хотя большинство составля-

ют двадцатилетние.

Полный курс обучения

длится четыре года. Можно по-

ступить во Флорентийскую Ака-

демию и в классы рисования:

тогда студенты дважды в день

пять дней в неделю обсуждают с

преподавателями свои работы.

Отрабатывается рисунок каран-

дашом и углем. И в классы живо-

писи: тогда обсуждение рисунка

происходит четыре раза в неде-

лю. Затем – следующий шаг к жи-

вописи: рисунок углем и мелом

на тонированной бумаге. Еще

один шаг навстречу живописи –

гризайль. И наконец, освоение

цветового компонента плюс тре-

нинг в условиях временных ог-

раничений, когда живописцы

три раза пишут один и тот же

объект, скажем, яблоко. Первый

раз каждый пишет столько вре-

мени, сколько ему хочется, вер-

нее, сколько ему требуется. Во

второй раз на это отводится три

часа. В третий раз яблоко пишут

по памяти. 

Развитию памяти – на цвето-

вые компоненты, на мельчайшие

детали и даже на вспоминание

собственного эмоционального

отклика – уделяется в Академии

особое внимание. Вспомним, что

Лекок де Буабодран, учитель

Джеймса Мак Нейла Уистлера и

Анри Фантен-Латура, разработал

специальную систему трениров-

ки памяти живописцев. Уистлер

пишет о том, как он совершал

длительные прогулки, присталь-

но вглядываясь во все, что про-

исходило вокруг него. По возвра-

щении в студию он по памяти

воспроизводил то, что видел, в

своих офортах. 

Студентов Академии учат

«цвету». По выражению Джона

Сарджента, «цвет красит и укра-

шает форму». Казалось бы, про-

стая истина, но ведь порой на ос-

воение «цветового» мастерства

уходит большая часть жизни.

Студенты Академии работают в

«узком» диапазоне трех цветов –

желтого, красного и черного.

С них начинают свой путь в жи-

вопись на протяжении веков. Не-

которые студенты, освоив эти

цвета, так и не расширяют свою

М Е Ж Д У Н А Р О Д Н А Я  П А Н О РА М А           I N T E R N AT I O N A L  PA N O R A M A

� ЛОТТА БЛОКЕР

Куин. 2001 

Бронза

31 x 17 x 31

�LOTTA BLOKER 

Kouin. 2001 

Bronze 

31 x 17 x 31 cm

6968 ТРЕТЬЯКОВСКАЯ  ГАЛЕРЕЯ            THE  TRET YAKOV  GALLERY    #1 ’  2004

РОБЕРТ БОДЕМ

Заманивание. 2002 

Бронза

62 x 15 x 49

ROBERT BODEM 

An Invitation. 2002

Bronze 

62 x 15 x 49 cm

ПОЛ БРАУН 

Выбор знатока

2002 

Доска, масло 

53,3 x 76,2 

PAUL S. BROWN 

The Connoisseur ‘s Choice 

2002 

Oil on panel 

53,3 x 76.2 

� ХАНТЕР ЭДДИ

Мастерская музыкальных

инструментов. 2000

Холст, масло

59 x 70

� HUNTER EDDY 

Liutaio’s Workshop

2000 

Oil on canvas 

59 x 70 cm 
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КАМИЛЛА КОРИ

Зима (из серии

«Четыре времени

года»). 1997

Льняной холст,

масло. 68,5 x 48,3

KAMILLE CORY

Winter (from the Four

Seasons series),1997

Oil on linen

68,5 x 48.3 cm

ПАУЛА РУБИНО

Манекен. Размер 46

1999. Холст, масло

95,2 x 47,6

PAULA RUBINO 

Mannequin, Size 46

1999 

Oil on canvas  

95,2 x 47.6 cm

НЕЛСОН УАЙТ

Болото. 1976 

Холст, доска, масло

76,2 x 101,6

NELSON H. WHITE 

The Marsh.1976 

Oil on canvas 

mounted on board 

76,2 x 101.6 cm

МОРИН ХАЙД

Весна сменяет зиму

2001

Холст, масло. 80 x 90 

MAUREEN HYDE 

Spring Follows Winter 

2001. Oil on canvas

80 x 90 cm 
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и «мы не видим здесь ничего но-

вого» – такова типичная реакция

тех, кто ценит не столько мастер-

ство художника, сколько ориги-

нальность его мышления, его

творческого подхода и способа

самовыражения. Но всегда есть

и те не менее многочисленные

«мы», у которых вызывает бес-

предельное восхищение способ-

ность художника передать на

холсте или листе бумаги дыха-

ние ветра, трепет листьев, неж-

ность шелка, звонкую прозрач-

ность тонкого хрустального бо-

кала, шелковистую мягкость

буй сделать, как это делали твои

предшественники. Неудивитель-

но, что многие из сегодняшних

студентов образуют новое поко-

ление художников (в самом ши-

роком смысле слова), которые

становятся последователями и

адептами уже существующих на-

правлений в искусстве.

Реализм, особенно на фоне

других «измов», оказался наибо-

лее уязвимым для критики из-за

отсутствия так называемой но-

визны в создаваемых сегодня

реалистических произведениях

искусства. «Мы это уже видели»

более что они действительно

впечатляют. Постараемся хотя

бы в репродукциях показать ра-

боты и самого Дэниэла Грейвза,

и его талантливых учеников и по-

следователей: Maureen Hyde,

Simona Dolci, Paul S. Brown,

Robert Bodem, C.-Clarissa Koch,

Louse Camille Fenne и других,

а также работы снискавшего

международную известность Nel-

son Holbrook White, чей отец и

дед были известнейшими амери-

канскими художниками.

Сегодня, как и во все време-

на, личность художника играет

особую роль в человеческом со-

обществе. Творческие натуры

способны первыми уловить но-

вые тенденции развития общест-

ва, предчувствовать то, казалось

бы, незначительное, неуловимое,

чему предстоит в будущем обрес-

ти и особую значимость, и значи-

тельное влияние. Да, художника-

ми рождаются. Но ведь верно и

то, что необходим процесс обуче-

ния, овладения мастерством.

Чтобы стать живописцами, музы-

кантами, скульпторами, архитек-

торами, надо учиться. Вот тут-то и

встает вопрос вопросов: как и че-

му учить? 

Обучение реалистическому

искусству нередко предполагает

обращение к уже наработанному

в прошлом, взгляд назад, ибо

обучаются на примерах и арте-

фактах. Обучение – своего рода

имитационный процесс: попро-
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пышных волос, отблески лунного

света на подернутой рябью воде,

глубину светящихся любовью

глаз, гармонию человеческого те-

ла… или «оживить» холодный

мрамор и кусок дерева… Это и по-

нятно, ведь реализм поражает

своей жизненной силой и убеди-

тельностью, протягивает руку из

далекого прошлого к настоящему

и, безусловно, дотянется и до от-

даленного будущего.

Натэлла Войскунская

Редакция журнала «Третьяковская

галерея» выражает искреннюю бла-

годарность Панорама Музеуму, Гер-

мания, за любезное разрешение ис-

пользовать материалы, опублико-

ванные в альбоме «The Florence

Academy of Art».

© Panorama Museum Bad Frankenhausen, 2003

ЖАКЛИН АПЕЛЬ

Таинство жизни

1999

Холст, доска, масло

70 x 50 

JACQUELINE APEL 

The Mystery of Life

1999 

Oil on linen mounted

on wooden panel

70 x 50 cm

ФРАНК 

СТРАЦЦУЛЛА мл.

Франция.

Проселочная дорога

2002

Холст, масло 

100 x 125

FRANK 

STRAZZULLA, Jr. 

French Country Road

2002 

Oil on canvas 

100 x 125 cm 

КЛАРИССА КОХ

Олимпия.1998

Тонированная

бумага, уголь, мел

65 x 51 

C.-CLARISSA KOCH

Olympia.1998 Char-

coal 

and white chalk 

on toned paper 

65 x 51 cm

ДЭНИЭЛ ГРЕЙВЗ  �

Ганс. 2001

Холст, доска, масло

40 x 30 

DANIEL GRAVES �

Hans. 2001 

Oil on canvas 

mounted on board

40 x 30 cm



“In a school of fine arts, it is one’s duty

to teach only uncontested truths, or at

least those that rest upon the finest

examples accepted for centuries." 

H. Flandrin’s words, are the closest we

come to articulating a mission state-

ment at The Florence Academy of Art.

With Flandrin, and so many others we

could quote, as our guides, we teach

the craft of working in the realist trad-

ition similarly to how it was taught in

the 19th century ateliers of Western

Europe – not so as to produce 19th

century work, but because... our most

direct link to the traditional values and

teachings of the past, which are

known to have produced professional-

level artists in the realist tradition, are

through those studios. Because I

picked up pieces ot the tradition from
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КЛАРИССА КОХ

Фазан. 2000

Холст, масло

100 x 46

C.-CLARISSA KOCH 

Male Pheasant. 2000 

Oil on canvas 

100 x 46 cm

ЛУИЗА КАМИЛЛА

ФЕННЕ �

Девушка в красной

косынке. 2002

Холст, масло

38 x 46

LOUISE CAMILLE

FENNE �

Young Girl with Red

Kerchief. 2002 

Oil on canvas 

38 x 46 cm

many different people, what we teach

at the Florence Academy is a blend of

what I received from many of those I

mentioned earlier, necessarily inter-

preted in my own way.

In looking to the atelier system of

training as a model, the Florence Acad-

emy of Art is different from most other

art schools, where students go to a vari-

ety of classes and are often taught by

many people. In art schools as they are

commonly structured today, projects of

multiple degrees of difficulty are

thrown at students all at once, often by

teachers with different agendas and

points of view – there are too many

“bosses" and no clear method of train-

ing in fundamental aspects of the craft,

such as learning how to draw. Accom-

plished painters may give demos on

how to paint a portrait, for example;

however, it remains a mystery to those

watching who have not received train-

ing in basic principles. In such an envir-

onment, students do not have a clear

sense of how to progress and have no

chance to develop confidence.

When students walk in the door

of the Florence Academy, they are

assigned a studio space and settle into

a rhythm of working that will remain

constant throughout their years of

study. Urging them to become, as John

Constable said, “patient pupil[s] of

nature", half of the day is spent work-

ing from the figure, half of the day in

their studios, working on specific exer-

cises. We demystify the training of an

artist and break the vastly complex

task of learning to draw, paint, and

sculpt from life into gradual steps. In

the most general terms, students

spend their days trying to see and put

down exactly what is in front of them,

for, as Leonardo said, “The painter will

produce pictures of little merit if he

takes the works of others as his stand-

ard; but if he will apply himself to learn

from the objects of nature he will pro-

duce good results." To do this, however,

is not easy: a step-by-step progression

through the school’s curriculum, from

learning to draw accurately to learning

to use precise colour values in oil or –

for the sculpture students – learning to

use correct structure in clay, generally

takes students four to five years.

Daniel Graves

The Editorial Board of "The Tretyakov

Gallery" magazine expresses its sin-

cere gratitude to the Panorama

Museum, Germany, for kind permission

to use the material published in the

album “The Florence Academy of Art".

© Panorama Museum Bad Frankenhausen, 2003

ПОЛ БРАУН

Айнизе. 2001

Доска, масло

61 x 45,7

PAUL S. BROWN

Ainize. 2001 

Oil on panel 

61 x 45.7 cm
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иреди хрестоматийно известных

картин русской школы одна занимает

особое место. Ее известность имеет двойст-

венную природу. иозданная кистью крупнейшего

художника, она обрела оттенок «отрицательной» по-

пулярности, от которого, впрочем, не свободны и «кри

богатыря», и перовская «кройка», и жанры ледотова.

Действительно, если в основе образа заложен некий обще-

принимаемый архетип, то неминуемо

разнородные ассоциативные цепочки,

исходящие от него, будут включать и

сатиричные, и иронические компо-

ненты. Такие образы становятся ис-

точником узнаваемых логотипов и

шаржирования. Но и среди них

«Иван Грозный» Репина стоит отдель-

но. Особая экзальтация, эмоциональ-

ная взвинченность предопределили дра-

матичное происшествие, случившееся бо-

лее  чем через четверть века после написания

картины. 90 лет назад, незадолго до 300-ле-

тия дома Романовых, неуравновешенный ста-

рообрядец Абрам Балашов набросился с но-

жом на полотно с криком «Довольно крови!

Довольно крови!» Общественность была

возбуждена, в прессе пошли публикации.

Суть открывшихся дискуссий выходила

далеко за пределы обсуждения качеств

репинской картины или психики Бала-

шова – как во всяком заинтересован-

ном разговоре у русской интеллиген-

ции проблематика касалась самых

общих вопросов эстетического и эти-

ческого порядка, во многом сохраня-

ДОВОЛЬНО 
КРОВИ

ющих актуальность и поныне, а порой

приобретших новые оттенки смысла.

� И.Е.РЕПИН

Иван Грозный и сын его Иван

16 ноября 1581 года. 1885. Фрагмент

Холст, масло. 199,5 × 254

ILYA E. REPIN

Ivan the Terrible and His Son Ivan: 

November 16 1581 

1885. Detail 

Oil on canvas. 199.5 × 254 cm
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ников неоплатоновских убежде-

ний об истинности, реальности су-

ществования независимого мира

идей, проецирующегося в объек-

ты вещного мира. В этом смысле

больше реализма обнаруживает-

ся зачастую в произведениях,

имеющих знаковый и символиче-

ский характер, чем в работах,

стремящихся уловить обманчи-

вую внешность бытия.

С другой стороны, критикуя

Репина за натурализм, Волошин

достаточно широко трактовал и

это понятие не как простую «похо-

жесть». Более того, он даже указал

на ряд «непохожестей» репинско-

го полотна. В частности, сравнил

излишне обильное изображение

крови, которая по медицинским

законам должна была бы уже за-

печься, с клюквенным соком; оче-

видно, поэтому изощренные со-

здатели современных триллеров

используют для нагнетания страс-

тей более «правильный» кетчуп.

Неверным с анатомической точки

зрения показалось критику пост-

роение фигур, особенно ног Ива-

на Грозного, чему посвящено бы-

ло приложение к брошюре, напи-

санное тогдашним преподавате-

лем анатомии Императорской

Академии художеств. Это, так ска-

зать, из области судебно-меди-

цинской экспертизы. Не прене-

брег исследователь и, если так

можно выразиться, мыслитель-

ным следственным эксперимен-

том, результаты которого безжа-

лостно гласили: так располагаться

тела, пятна крови и предметы не

могли! Другими словами, Воло-

шин упрекал художника-натура-

листа за недостаточную натураль-

ность сцены, решенную именно

как сцена в театральном смысле,

как совокупность немногих целе-

направленно «расставленных» со-

гласно режиссерской, а не жиз-

ненной логике объектов. И всем

спорным моментам было дано оп-

ределение: «неверности ради на-

глядности». Ясно, что последова-

тельное истолкование и примене-

ние этого понятия при анализе ху-

дожественных явлений привело

бы к обнаружению натуралисти-

ческих тенденций и в тех направ-

лениях искусства ХХ века, кото-

рые были весьма далеки от визу-

альной правдоподобности, начи-

ная с гротеска экспрессионизма,

химер сюрреализма и вплоть до

крайних форм – акционизма и ин-

сталляций, чье воздействие на

зрителя основано на сознатель-

ном или бессознательном задей-

ствовании цепочки физиологиче-

ских ассоциаций. Из этого следу-

ет, что именно физиологичность

придется признать ключевым

признаком натурализма, а отнюдь

не скрупулезное воспроизведе-

ние каждой детальки. Здесь вновь

стоит вспомнить о расхождении

художнических путей Репина и

Сурикова, который – повторим

вслед за Волошиным – видел на-

силие и казнь в жизни, но считал

недопустимым изображение ме-

ханизма смерти на полотне. До-

статочно привести хрестоматий-

ный пример с неудачной попыт-

кой «повесить», по совету именно

Репина, пару стрельцов в картине

«Утро стрелецкой казни».

Но анализ критики репин-

ской картины подводит к еще од-

ному толкованию натурализма,

которое, правда, не было четко

сформулировано Волошиным.

Возьмем этот труд на себя. В ста-

тье «О художественной ценности

пострадавшей картины Репина»

Волошин верно указал на особен-

ность восприятия любого образа,

в том числе и художественного, в

России. Первичность этического

приводит к тому, что было опреде-

лено как «формула безвыходного

сочувствия», т.е. реакция русской

публики на ужасное имеет весьма

мрачную альтернативу: «совесть

должна или притупиться, или за-

ставить покарать самого себя». А

в заметке «О смысле катастрофы,

постигшей картину Репина» дает-

ся до жути выразительный образ

содеянного художником: «И Ре-

пин, и Леонид Андреев (имеется в

виду его рассказ «Красный смех»)

в таком же (как и Балашов. – В.К.)

безумии, вызванном исступлени-

ем жалости, полосовали ножом

души своих читателей». Т.е. речь

идет вновь о насилии и физиоло-

гизме, но на эмоциональном, пси-

хологическом уровне. А потому та-

кие явления художественной

жизни с «неверностями ради на-

глядности» уместно назвать пси-

хологическим натурализмом, го-

раздо более болезненно бьющим

по человеческой природе. И гра-

ница между ним и самым безжа-

лостным реализмом проходит не

по признаку художественного

обобщения и пренебрежения вто-

ростепенными деталями, но в чис-

то психологической области. Во-

лошин приводит в качестве при-

мера-антипода репинскому «Ио-

анну» очень жесткую работу Мати-

аса Грюневальда, изображающую

мертвого Христа, но порождаю-

щую незыблемую уверенность: «А

все-таки воскреснет!»

Впрочем, желая сохранить

беспристрастность, следует отме-

тить и ряд не вполне убедитель-

ных доводов в критике полотна.

Поиск «неверностей» и выявле-

ние театральности композиции

заслонили тот факт, что Репин

оказался художником весьма чут-

ким к тенденциям искусства. Он

воплотил в «Иване Грозном» но-

вый тип композиции, утверждав-

шийся в русском искусстве конца

XIX столетия. От картины, вопло-

щающей фабульное повествова-

ние, от картины-рассказа живо-

писцы приходили к картине-со-

стоянию. Состоянию и чисто ко-

лористическому, живописному,

основанному на пленэрном вос-

приятии натуры, и эмоциональ-

ному, психологическому. В репин-

ском замысле правда конфликта,

нападения, ранения уступила ме-

сто правде отчаяния, раскаяния,

прощения. Этим можно объяс-

нить «неверности», ставшие несу-

щественными в такой концепции.

В том числе и почему-то незаме-

ченную критиками совершенно

не историчную трактовку образа

царевича, унаследовавшего на

самом деле свирепый характер

родителя и Бог весть чего бы при-

несшего Руси, доживи он до вос-

шествия на престол. А ведь прото-

типом для него художник избрал

писателя В.М.Гаршина – исключи-

тельно тонкого, душевного, сове-

стливого, сострадательного чело-

века, покончившего с собой че-

рез три года после написания

картины в состоянии депрессии

из-за конфликта между членами

его семьи. Очевидно, Репину в

данном случае важно было утвер-

дить идею неприятия насилия.

Другое дело – насколько это ему

удалось… Но прав и официаль-

ный оппонент Волошина на пуб-

личном обсуждении репинской

картины и ситуации с Балашо-

вым А.К. Топорков, утверждав-

ший, что «сквозь облик мы зрим

саму вещь», в данном случае «тра-

гедию человеческого бытия вооб-

ще». Чему способствуют и «непра-

вильные» детали, вроде кресла,

которое, по мнению Волошина, не

могло так упасть. Пусть присмот-

рится зритель – в этой белесой

поверхности сидения, обрамлен-

ной матово поблескивающими

подлокотниками и оттененной

пурпурной подушкой, не увидит

ли он раззявленную пасть, гото-

вую проглотить две жертвы: и от-

ца, и сына? Что до театральности,

то она явилась воплощением тех

принципов понимания компози-

ции, которые преподавались в

Академии и впрямую уподобляли

картинное пространство сцениче-

ской площадке с авансценой,

вводящей в композицию, со вто-

рым планом, который подобно

собственно сцене содержал пред-

меты и персонажей, разыгрываю-

щих действие, и дальний план,

аналогичный театральному зад-

нику-фону.

Однако и согласиться с тем

же Топорковым до конца трудно.

Трагедия ли это? Есть ли здесь

очищающий и возвышающий ду-

шу катарсис? Или же это простая

констатация несовершенства ми-

ропорядка и человеческой приро-

ды? Пожалуй, тут и лежит ответ на

вопрос сути художественной не-

удачи Репина – натуралистич-

ность одномерна и потому скучна.

Если сто лет назад это полотно

еще било по нервам публики, то

ныне, после всех искушений и

мытарств общественного созна-

ния, после всех немыслимых опы-

тов искусства ХХ века «Иван Гроз-

ный», пожалуй, остается лишь ра-

ритетом, показывающим, какие

тупики поджидают порой автора в

лабиринте творчества. 

Виктор Калашников

Примечательна ситуация появле-

ния картины. Через 300 лет после

семейной династической траге-

дии в великокняжеском доме

(полное каталожное название по-

лотна «Иван Грозный и сын его

Иван 16 ноября 1581 года») Рос-

сия была потрясена убийством

(или казнью, как часто писали

при советской власти) императо-

ра-»освободителя» Александра II,

осуществленным 1 марта 1881

года народовольцами. Репин ока-

зался под огромным впечатлени-

ем от этого акта насилия и заду-

мал свою историческую картину,

в то время как В.И. Суриков «под-

гадал» к этому сроку «Стрельцов»,

развивавших иной аспект темы

насилия. Вообще растянувшийся

на десятилетия явный и неявный

дискурс Репина и Сурикова отра-

зил многие базовые противоре-

чия в искусстве и мировоззрении

рубежа XIX–XX веков, поэтому к

сопоставлению двух мэтров мы

обратимся еще не раз. Сам Репин,

как человек талантливый, но не

всегда глубокий и дальновидный,

оставил весьма саморазоблачи-

тельное описание своего обраще-

ния к теме в известной книге «Да-

лекое близкое». «Несчастья, жи-

вая смерть [!], убийства и кровь

составляют такую влекущую к се-

бе силу, что противостоять ей мо-

гут только высококультурные

(выделено мной. – В.К.) личности.

В то время на всех выставках Ев-

ропы в большом количестве вы-

ставлялись кровавые картины. И

я, заразившись, вероятно, этой

кровавостью, по приезде домой,

сейчас же принялся за кровавую

сцену «Иван Грозный с сыном». И

картина крови имела большой ус-

пех». Под «тем временем» Репин

разумел 1883 год, когда он вмес-

те со Стасовым путешествовал по

Европе, знакомясь с выставками,

музеями и архитектурными па-

мятниками. К слову, будучи в Ис-

пании, В.В.Стасов, как «высоко-

культурная личность», не соста-

вил компании Репину при посе-

щении корриды.

Вряд ли можно считать слу-

чайным эксцесс и дискуссию по

поводу репинского полотна в на-

чале 1910-х годов. Вспомним хотя

бы написанное в 1912 году «Купа-

ние красного коня» К. Петрова-

Водкина, расцененное позднее

самим автором как предчувствие

грядущей мировой войны. Да и

литературно-критическая дея-

тельность обрела опыт широких

сопоставлений и контекстуально-

го исследования художественных

явлений, примером чего могут

служить несколько ярких публи-

каций М.А. Волошина, собранных

в брошюре «О Репине», которая

была выпущена в 1913 году изда-

тельством со сказочным названи-

ем «Оле-Лукойе» и на которую мы

будем ссылаться. Критик, публи-

цист, поэт, художник, он был в со-

стоянии посмотреть на картину и

историю ее повреждения как на

явления и художественного, и со-

циального, и чисто психологичес-

кого порядка, причем и личност-

ного, и общественного порядка. 

Но, отдавая должное мастер-

ству критика, мы не можем не от-

мечать, иногда с чувством самодо-

вольности искушенных обитате-

лей постмодернистского царства,

иногда с сожалением по поводу

своей приписанности к цинично-

му веку, отдельных неточностей,

натяжек в его выводах. Однако

прежде всего – о «прямых попада-

ниях» Волошина.

Тонко чувствуя механизмы

воздействия произведения на

зрителя–читателя–слушателя, Во-

лошин осознал адекватность вос-

приятия Балашова, «человека,

принявшего и понявшего произве-

дение с такою же точно силой и в

той же плоскости, в которой оно

было задумано». Балашов оказал-

ся не агрессором, но жертвой, он

«кинулся внутрь картины». Его ан-

тинасильственный радикализм

оказался созвучен либеральному

радикализму Репина, а именно так

следует расценивать концепцию

художника, обозначившего свое

сочувствие даже и к трагическому

раскаянию свирепого старика,

коль скоро для классического ли-

берала самоценна любая челове-

ческая личность. К слову, уместно

раскрыть еще одну грань противо-

стояния Репина и Сурикова: если

первый постоянно громыхал весь-

ма смутно понимаемым термином

«свобода», не прочь был покрасо-

ваться с красным бантом в знак

приверженности «liberté, égalité,

fraternité», но при этом переписал

всю тогдашнюю придворную эли-

ту, второй же либеральной фразе-

ологией не отличался, равно как с

вельможами и членами царской

фамилии дружб не водил. Но

здесь же намечается и первое

расхождение современной нам

реакции на «Иоанна», как иногда

называли это произведение, с

тем, что было сотню лет назад. Ес-

ли поведение Балашова являлось

крайней формой, то и другие тог-

дашние посетители Третьяковки

относились к картине весьма бо-

лезненно: дамам становилось

плохо, гимназисты дня по три не

могли нормально воспринимать

преподавателей, и уж во всяком

случае никто не задерживался у

картины надолго. А Балашов, по

свидетельству очевидцев, весьма

долго пробыл у суриковской «Бо-

ярыни Морозовой», прежде чем

подошел к «Ивану Грозному». Не

случайно в период появления

картины Репина тогдашние кон-

сервативные власти в лице Алек-

сандра III и Победоносцева пола-

гали целесообразным запретить

ее публичный показ.

Совсем не то ныне – перед

полотном усаживаются родители

с детьми и влюбленные, явно не

испытывая какого бы то ни было

дискомфорта. Первое, что прихо-

дит на ум для объяснения подоб-

ного эмоционального огрубления,

снижения порога чувствительнос-

ти, – это чудовищный по масштабу

и отрицательной энергетике раз-

рушительный и насильственный

опыт двух мировых войн в сочета-

нии с иными локальными ката-

клизмами ушедшего столетия.

Второе же – предмет, заменивший

домашний очаг, – TV. Вряд ли «ка-

кая-то картина» способна вывес-

ти из равновесия человека, еже-

дневно приправляющего ужин

порцией оторванных конечностей

и окровавленных тел из теленово-

стей или телесериалов. Говорить

об этом сейчас – банально, но на-

до отдать должное Волошину: он

гениально предугадал эту мрач-

ную роль, так описав грядущего

беса в терминах начала XX века:

синема в красках, дополненная

граммофоном. Подобное тоталь-

ное воздействие на органы чувств

и психику должно было появить-

ся, по мнению критика, ради удов-

летворения «тайного и стыдного

любопытства» «к сырым фактам

жизни», порожденного продуктом

цивилизации – «иллюзией лич-

ной безопасности». Последнее су-

щественно для нас – если каких

иллюзий и лишились мы в совре-

менной России, то прежде всего

подобной. Может, еще и потому

ослабли интерес и болезненная

реакция на «Ивана Грозного»… С

другой стороны, это «важнейшее

из искусств» (здесь кино все бо-

лее уступает ворвавшемуся в жи-

лище телевидению) использова-

лось и используется власть пре-

держащими для репродуцирова-

ния этой иллюзии, что, в свою оче-

редь, подогревает любопытство к

бывшему некогда «тайным и

стыдным». Но это уже совсем дру-

гая тема. 

Уместно обратиться к собст-

венно художественным качествам

полотна. Следует заметить, что Во-

лошин, критикуя картину, исхо-

дил из в целом правильной по-

сылки об опасности «канониза-

ции» живого художника, непре-

менно ведущей и к канонизации

его ошибок и заблуждений. Вер-

ная в методологическом плане ус-

тановка привела его, однако, к по-

лемически заостренному проти-

вопоставлению репинского твор-

чества искусству следующих за

ним поколений. В частности, рас-

сматривая, пожалуй, самый важ-

ный и по-прежнему актуальный

вопрос о соотношении натурализ-

ма и реализма, он жестко форму-

лировал альтернативу: или его ис-

кусство – реализм, или искусство

молодых художников. И даже бо-

лее – или то следует называть ис-

кусством, или это. 

Ход размышлений Волоши-

на крайне поучителен. Критикуя

Репина за натурализм и уточняя

понятие реализма, искусствовед –

наверное, так его будет уместно

назвать в этом случае – прибли-

зился к позиции средневековых

европейских «реалистов», сторон-
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The story of how the idea of "Ivan

the Terrible" was born is worth

special note. 300 years passed

after the dynastic tragedy in

Great Duke Ivan’s family – the full

catalogue title of the canvas

being "Ivan the Terrible and His

Son Ivan: November 16 1581" –

when Russia was shocked by the

assassination, (or ‘execution’, as

it used to be called in Soviet

times), of Emperor Alexander II,

plotted and carried out by mem-

bers of the "Narodnaya Volya"

(People’s Will) terrorist organiza-

tion on March 1 1881. While that

shocking act of violence encour-

aged Ilya Repin to begin this hist-

oric painting, it also prompted

Vasily Surikov to take a different

look at the topic of violence in his

"Morning of the Strelets’ Execu-

tion". In fact, the controversy,

both direct and indirect and last-

ing many years, between Repin

and Surikov reflected many basic

collisions in the artistic views and

ideology of the turn of the centu-

ry.  The significance of the matter

makes us, more than once, come

back to the two masters’ differ-

ence of views. Ilya Repin, as a

man of great talent, but quite

often careless and irres-ponsible,

dropped a revealing hint on this

topic in his well-known book "Dis-

tant Closeness": "Adversity,

watching deaths live [!], murder

and bloodshed have such attrac-

tive charms that only a highly-cul-

tivated [!] person can resist them.

At that time all the exhibitions of

Europe were full of pictures

showing blood. And on coming

home I, apparently infected by

that flow of blood, started paint-

ing the bloody scene of "Ivan the

Terrible and His Son". The picture

enjoyed much acclaim". By "that

time" Repin seems to mean the

year 1883, when, together with

the art critic Vladimir Stasov, he

travelled around Europe visiting

museums, attending art exhibi-

tions, and admiring architectural

ensembles. Incidentally, while vis-

iting Spain, Stasov – as a "highly-

cultivated person" – did not join

Repin in watching bull fights.

The madman’s access and

the public discussion that fol-

lowed in the early 1910s were far

from accidental. Similarly, Kuzma

Petrov-Vodkin’s painting "The

Washing of the Red Horse" in

1912 was later thought by the

author himself to anticipate the

coming World War I. Contempor-

ary literary criticism showed a

tendency for broad comparison

and contextual analysis, to illus-

trate which one may cite a set of

articles by Maximilian Voloshin

compiled in the booklet "On

Repin", which appeared in 1913

published by the ‘Ole-Lukoye’

Publishing House. Our further

reference goes to these articles

by Voloshin who was both a tal-

ented art critic and journalist as

well as a brilliant poet and artist.

Voloshin proved to be able to see

in Repin’s painting and in the

story of its physical damage

important implications of an

artistic, social as well as psycho-

logical kind, the latter being both

personal and public.

But giving the talented critic

his due, we cannot help noting –

sometimes with the air of proud

superiority of those who happen

to live in the era of postmod-

ernism, sometimes with a kind of

regret at being considered

sophisticated cynics – some inac-

curacy or wrench in Voloshin’s

conclusions. Nevertheless, let us

start with what can be reckoned

as his "hitting the bull’s eye".

Being highly aware of the

effect a work of art may produce

on its audience Voloshin realized

how adequately Balashev had

responded to the painting which

was created in such a high-

pitched tone, and with a message

of a kind that was sure to provoke

such a response. Balashev was by

no means an attacker, but a vic-

tim: he "rushed inside the paint-

ing".  His radicalism of anti-viol-

ence happened to be attuned to

Repin’s liberal radicalism – that is

how the author’s position ought

to be defined:  Repin demonstrat-

ed his compassion for the

tragedy of even that cruel ruler,

since, according to classical liber-

alism, any person is worth

esteem. It is worth mentioning

another Repin-Surikov distinc-

tion: while the former was keen

on brandishing the term "libera-

tion", which he did not seem to

understand clearly, and on show-

ing off with a red buttonhole to

declare his devotion to the princi-

ples of "liberte, egalite, fraternite",

but who, nevertheless, had all the

Russian court elite sitting for his

portraits, the other was not used

to abusing liberal terminology. He

was not noticed rubbing shoul-

ders with members of the Imper-

ial family, either. Here it is also

possible to spot the first indica-

tion of the difference in our mod-

ern response to the message of

"Ioann", as it used to sometimes

be called, and that of a century

ago. While Balashev’s reaction

may be considered reasonably

abnormal, other people who

attended Tretyakov’s gallery also

showed signs of distress after

viewing the picture: some ladies

fainted, schoolboys used to stop,

for a couple of days, treating their

teachers properly and, actually,

no one seemed willing to linger in

front of the canvas. Balashev was

said to have studied Surikov’s

"Boyarynia Morozova" for quite a

long time before he moved to

Repin’s "Ivan". That partly

explains why, when the picture

was first exhibited, conservative

politicians, including Emperor

Alexander III and Procurator

General Pobedonostsev, suggest-

ed that it be removed from public

display.

Today the situation is com-

pletely different: the seat in front

of "Ivan" is full of children with

parents, while courting couples

feel no discomfort of any sort. The

first thing that comes to mind in

how to account for such a wide

emotional gap, for this drop in the

sensitivity threshold, is the mon-

strous and emotionally negative

experience of the atrocities of the

two World Wars, as well as the

other cataclysms of the last cen-

tury. Another emotionally

destructive factor is, of course,

television – the modern substitute

for the family fire. A painting of

any kind is unlikely to be able to

stir a person who daily swallows

his evening meal accompanied by

gory pictures of torn-off limbs and

bloody bodies on television news

or serials. It may sound common-

place but Maximilian Voloshin

deserves to be given his due for

anticipating the arrival of this

monster, although he described it

in the terms of the early 20th cen-

tury: cinema in colour, updated by

a gramophone. That mechanism

of total exposure of the human

senses and mentality was, accord-

ing to the art critic, to be invented

to achieve satisfaction of "the

secret and shameful curiosity"

about "the raw facts of life", the

curiosity itself resulting from "the

illusion of personal security" and

being a product of civilization.

The above quotation is important

to bear in mind when we speak of

present day Russia: if contemp-

orary Russians can be said to

have lost any illusions, the first is

"the illusion of personal security".

That might be another reason

why "Ivan" has lost its intrigue and

distressing effect. On the other

hand, "the most important of all

arts" (today the cinema is rather

being defeated by television) was,

and is, used by the authorities to

support that illusion and thus

encourage curiosity about what

was formerly considered "secret

and shameful". But this is the sub-

ject of another story…

It may seem appropriate

here to move to an analysis of the

artistic merits of the canvas. It is

worth noting that in his criticism

of the painting Maximilian

Voloshin followed the correct, in

methodological terms, assump-

tion: a premature ‘canonization’

of a living author has, as a rule, a

very perverse effect – it inevitably

leads to worshipping the author’s

mistakes and misbeliefs. Such an

assumption, in this particular

case, happened to put Repin’s

works in a polemically bitter con-

traposition to the artistic trends

followed by later generations of

Russian painters. Thus, the most

important and still relevant ques-

tion is: where does realism
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IN A COLLECTION OF THE BEST-

KNOWN RUSSIAN PAINTINGS THIS ONE

STANDS APART. ITS DISTINCTION IS OF A CONTRO-

VERSIAL CHARACTER. PAINTED BY AN OUTSTANDING

ARTIST IT HAS ACHIEVED A NOTORIETY OF THE KIND THAT

ALSO MARKS "THREE BOGATYRS" BY VICTOR VASNETSOV, OR

VASILY PEROV’S "TROIKA" OR FEDOTOV’S GENRE-

PIECES. True, if the portrait of a personality

is based on a common archetype of some

kind, it inevitably provokes various associ-

ations which, among others, might be

satirical or ironic. Such portraits usually

generate popular logos and caricature. But

here again "Ivan the Terrible" stands apart.

Striking a high pitch of exaltation and

stretched nerves, the canvas provoked a dramat-

ic episode that happened over twenty-five years

after the picture was painted. Some ninety years

ago, on the eve of the Romanovs’ 300th anniversary

celebration, Abram Balashev, a deranged Old Believ-

er, lashed out at the canvas with a knife crying:

"Stop the bloodshed! Stop the bloodshed!" The

public was shocked, while the press exploded

with an avalanche of letters-to-the-editor. The

subject under debate went beyond scrutiniz-

ing the artistic merits of the picture or

Abram Balashev’s abnormal behavior. As is

usually the case with the Russian intelli-

g e n t s i a ,

TO STOP
BLOODSHED

a particular question grew into a discus-

sion of matters of a wider aesthetic and

ethical nature, which happen to be rele-

vant even today, and take on new connota-

tions at different times.
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at the Academy. Actually, the

picture space was viewed as a

stage with the foreground intro-

ducing the viewer into the com-

position, with the stage itself

housing all the furniture and

artefacts as well as the actors,

and the background similar to

the backcloth in the theatre.

However, Toporkov’s state-

ment is also open to dispute. Is

there really a tragedy to be wit-

nessed here, with its heart

enlightening and elevating

catharsis? Or is it just another

piece of evidence of the imper-

fection of this world and man?

This is, though, where we should

look for the cause of Repin’s fail-

ure to go beyond one-dimension-

al – and, thus, boring –  natural-

ism. Although a century ago the

message of this canvas used to

electrify the audience, all the

20th century’s temptations and

agonies of public conscience

and all its unconceivable experi-

ments in art, have made "Ivan

the Terrible" appear no more

than a rarity illustrating what

dead ends may sometimes await

an artist in the maze of his cre-

ative ideas.

Viktor Kalashnikov

И.Е.РЕПИН

Иван Грозный и сын его Иван. 

16 ноября 1581 года. 1885 

Холст, масло. 199,5 × 254

ILYA E. REPIN

Ivan the Terrible and His Son Ivan: 

November 16 1581 

1885 

Oil on canvas. 199,5 × 254cm
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become naturalism (Voloshin

only puts it as a multiple-choice

dilemma)? Do Repin’s or the

younger artists’ works belong to

realism? And further, which of

them should be truly considered

as Art?

Voloshin’s arguments sound

highly didactic. Criticizing

Repin’s naturalism and in an

attempt to find  the best defini-

tion for ‘realism’, the art critic – it

seems more appropriate to refer

to him as such here – agrees with

the Medieval European ‘realists’,

the adherents of neo-Platonic

teaching of Truth and the objec-

tive existence of the World of

Ideas projected onto Things. In

this sense a picture designed in

characters or symbols may quite

often look more realistic than

ones that tend to hit off the delu-

sive appearance of Life.

Similarly, criticizing Repin’s

naturalism, Voloshin tended to

see this notion rather broad-

mindedly as something far from

a simple likeness. He also man-

aged to spot a few ‘unlikenesses’:

he compared the abundance of

flowing blood which, by all med-

ical standards, should have

already clotted, to cranberry

juice. The comparison might

have prompted today’s cunning

makers of bloodbath thrillers

not to spare the tomato ketchup,

which looks more natural, in

order to shock the audience.

Also incorrect, from an anatomi-

cal point of view, was the posi-

tion of the bodies, especially the

position of Tsar Ivan’s legs,

which became the subject of a

supplementary note to

Voloshin’s booklet, written by

the then professor of anatomy at

the Emperor’s Academy of Arts.

This "discovery" is rather associ-

ated with forensic medicine, and

the critic could not miss the

chance to try a kind of specula-

tive investigation experiment

that reached the killing conclu-

sion: that the interposition of the

bodies, the blood stains and the

artefacts is impossible. In other

words, Voloshin blamed a natu-

ralist painter for his lack of nat-

uralism, while the episode was

meant to look like a scene from a

period drama with a certain

number of objects purposefully

arranged on the stage according

to the director’s conception and

not to the logic of life. Every con-

troversial point was interpreted

as "untrue to life for the sake of

being obvious". Such a declara-

tion may lead, when applied for

an analysis of artistic trends, to

finding naturalistic traits even in

such 20th century art move-

ments, which are far from seek-

ing a visual resemblance, as the

grotesque of expressionism, the

chimera-chasing surrealism, and

the extreme-seeking actionism

or art installations, which were

meant to bring on, consciously

or unconsciously, some physio-

logical associations. For this rea-

son, it is not the exact reproduc-

tion of the minutest details, but

the physiological message that

ought to be considered the basic

feature of naturalism. It seems

appropriate to return to the dif-

ference between the two

painters, Repin and Surikov. The

latter, according to Voloshin, had

been an eyewitness to both vio-

lence and public execution but

thought it indecent to depict the

mechanism of death on canvas.

Graphically, there is the much-

quoted story of how Surikov was

advised, by none other than

Repin, to "hang" a couple of the

strelets in his "Morning of the

Strelets’ Execution", but he was

unable to do so.

Following his criticism of

the canvas one may notice yet

another aspect of naturalism that

was not, actually, stated clearly

by Voloshin, so we shall under-

take to do it for him. His article

"On the Artistic Merits of the

Damaged Painting by Repin"

points to the peculiar way in

which any character, including

those of a work of art, is treated

in Russia. The priority given to

the ethical in the heart of any

Russian results in what was

defined as "the formula of des-

perate compassion" meaning that

the Russian people’s response to

something fearful takes the form

of a rather apocalyptic alterna-

tive: "You either come to terms

with your conscience, or your

conscience should make you

punish yourself". And the small

article "On the Meaning of the

Catastrophe that Repin’s Paint-

ing Has Suffered" gives an ample

picture of what the artist has

done. "Both Repin and Leonid

Andreev [reference to the writer’s

short story "The Red Laugh"], in

the same state of madness [as

Balashev – V. K], caused by an

ecstasy of compassion, ripped

apart the hearts of their readers".

Obviously there is again an allus-

ion to violence and physiology,

but this time with an emotional

and psychological connotation,

that enables us to refer such

artistic phenomena, "untrue to

life for the sake of being obvious",

to a psychological naturalism

which is more traumatic for the

human mentality. And it is not

artistic generalization or disr-

espect for minor details, but pure-

ly psychological factors that draw

the line between the naturalism

concerned and the most out-

spoken realism. As a counter-

point to Repin’s "Tsar Ivan",

Voloshin cites Matthias Grunev-

ald’s extremely cruel painting of a

dead Christ, which, nevertheless,

leaves the viewer certain that

Christ will rise from death!

At the same time, in an

effort to be impartial, one should

agree that there was some shab-

by reasoning in the criticism of

the canvas. Too great a preoccu-

pation with "unlikenesses" and

revelation of the stage-like com-

position of the picture must have

prevented the art critic from con-

ceiving that Repin was very good

at seeing the direction in which

contemporary artistic thought

was moving. His "Ivan the Terri-

ble" demonstrated a new type of

composition being established in

Russian painting of the late

1880s. From anecdotal, narrative

stylistics Russian artists were

moving to a still picture impres-

sion of the object, this impression

being conveyed both in the

palette, mainly that of plein-air

painting, and in the psychologi-

cally intense message. Repin

meant the true story of the con-

flict and the assault and the

wound to give way to a true story

of despair, regret and forgive-

ness. That might explain why the

"unlikenesses" became insignifi-

cant if looked at in this way. In

line with this alternative concept

is the historically untrue portray-

al of the Tsarevitch that was quite

unnoticed by the critics. Ivan’s

son is known to have inherited

the cruel temperament of his

father and God knows what tem-

pests might have awaited Russia

had he come to be crowned Tsar.

Intentionally or not, the sitter for

the Tsarevitch was Vsevolod

Garshin, the author of short sto-

ries noted for his delicate, warm-

hearted, compassionate person-

ality of a queasy conscience,

whose suicide three years later

was coincidentally caused by

nervous depression over a family

disagreement. Thus, to renounce

the very idea of violence appears

to be of prior importance for

Repin here. Whether the artist

succeeded in conveying the mes-

sage is quite another matter…

There is no denying that

Voloshin’s official opponent in

the public dispute over the

painting and the Balashev case,

A. Toporkov, seems also to be

correct in his reasoning. He,

incidentally, argued that

"through the appearance we can

view the matter itself", what in

this case means "the tragedy of

man’s life in general". The idea is

acknowledged in some details,

seemingly "untrue", such as the

armchair that, according to

Voloshin, could not have tipped

over in that direction. Let the

viewer do a double-take on the

blurred whitish tissue of the seat

framed by the dull gleam of the

arms and in contrast to the pur-

ple cushion: he may see a wide-

mouthed monster ready to swal-

low either prey – the father and

the son. As for the stage-like

effects, they resulted from the

principles of composition taught



«ЭТЮД К КАРТИНЕ «ИСЦЕЛЕНИЕ СЛЕПОГО» РАБОТЫ В.И.СУРИКОВА. УДОСТОВЕРЯЮ О.В. СУРИКОВА–КОНЧАЛОВ-

СКАЯ 1917». ЭТУ НАДПИСЬ МОЖНО РАЗГЛЯДЕТЬ НА САМОМ НИЖНЕМ КРАЕ  ПОРТРЕТА МОЛОДОЙ, УДИВИТЕЛЬНО

ОБАЯТЕЛЬНОЙ ЖЕНЩИНЫ. НА ОБРАТНОЙ СТОРОНЕ – ЕЩЕ ДВЕ. ПЕРВАЯ – «ИЗ КОЛЛЕКЦИИ ТРОЯНОВСКОГО ПЕРЕ-

ШЛА К МОСКОВСКОМУ ТОРГОВЦУ КРАЙСКОМУ, И ДАЛЕЕ К БЕРЛИНСКОМУ БАНКИРУ РАППОПОРТУ». И ЕЩЕ ОДНА –

«СОБСТВЕННОСТЬ Е. КЛИМОВА. РИГА.  RIGA, TAUBENST, 23-3. МАРТ 1944».  Судьба этой картины, ныне одной из

самых ценных реликвий в собрании Российского Фонда Культуры, во многом повторила трагические стра-

ницы истории России и ее лучших людей в  ХХ веке.
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"A PREPARATORY STUDY FOR THE PICTURE "HEALING OF THE BLIND" BY V.I. SURIKOV. CONFIRMED BY O.V. SURIKOVA-KON-

CHALOVSKAYA 1917". THIS INSCRIPTION CAN BE SEEN ON THE BOTTOM EDGE OF THE PORTRAIT OF A STUNNINGLY BEAU-

TIFUL AND CHARMING YOUNG WOMAN. THERE ARE TWO MORE INSCRIPTIONS ON THE REVERSE SIDE. THE FIRST SAYS:

"FROM THE COLLECTION OF TROIANOVSKY MOVED TO THE MOSCOW BROKER KRAISKOY AND THEN FURTHER ON TO A

BERLIN BANKER RAPPORT." THE SECOND READS: "PRIVATE PROPERTY OF E. KLIMOV. RIGA. RIGA, TAUBENST, 23-3. MARCH

1944". THE FATE OF THIS PICTURE, ONE OF THE MOST CHERISHED TREASURES OF THE RUSSIAN FOUNDATION OF

CULTURE, HAS IN MANY WAYS MIRRORED THE TWISTS AND TURNS OF THE COMPLICATED, TUMULTUOUS HIS-

TORY OF RUSSIA AND THE TRAGIC FATE OF ITS BEST CITIZENS IN THE 20TH CENTURY.

НЕСОСТОЯВШИЙСЯ АНГЕЛ MEANT TO BE AN ANGEL

Surikov painted the study during the darkest

period of his life when he was mourning the loss

of his dear wife, Elisabeth Avgustovna Scharret.

She died at the age of thirty, and one third of

her short life had been devoted to the man

whose outstanding talent became a symbol of

Russian art.

They met in St. Petersburg where Surikov

was then studying at the Academy of Arts. On

Sundays he used to go to the Catholic cathedral

on Nevsky Prospekt to listen to the organ

music, which he loved. There Vasily Ivanovich

met the Scharret sisters for the first time.

Their father, a Frenchman, had embraced

the Orthodox faith and opened a small compa-

ny in Petersburg selling writing paper. Their

mother, Maria Alexandrovna, was the daughter

of the legendary Decembrist Svistunov. The

beauty of Elisabeth Scharret captivated

Surikov. On January 25 1878 they married in

a church wedding. This marriage was a bless-

ing for the artist. Elisabeth Avgustovna was a

good housewife and a perfect mother; she

Этюд, о котором идет речь, Суриков писал в

страшные дни своей жизни. Дни, когда он

потерял самого близкого человека – жену

Елизавету Августовну Шаре. Она ушла, когда

ей было всего тридцать лет. И десять из них

подарила человеку, чей неимоверный та-

лант стал символом искусства России.

Они встретились в Санкт-Петербурге.

Суриков тогда учился в Академии художеств

и по воскресеньям ходил слушать орган в

католический собор на Невском. Он обожал

органную музыку. Там Василий Иванович и

познакомился с сестрами Шаре. 

Их отец был француз, принявший пра-

вославие и открывший в Питере контору

по продаже писчей бумаги. Мать Мария

Александровна – дочь легендарного декаб-

риста Свистунова. Красота Елизаветы Ша-

ре поразила Сурикова. 25 января 1878 го-

да они повенчались.

Брак художника был более чем удач-

ным. Елизавета Августовна умела следить

за бытом и создала прекрасную семью.

Она родила Сурикову двух дочерей и сына.

Но жизнь мальчика сохранить не удалось –

он умер вскоре после рождения.

Елизавета Августовна была для худож-

ника, работавшего сутками напролет, бук-

вально всем. Он любил ее «как сорок тысяч

братьев любить не могут». И тем страшнее

стала для него эта потеря. С детства стра-

давшая пороком сердца, Елизавета Шаре

умерла 8 апреля 1888 года. «Я, брат, с ума

схожу… жизнь моя надломлена, что будет

дальше, и представить себе не могу», – пи-

сал художник брату. 

«В то время Суриков произвел на меня

впечатление нездорового человека. Гово-

рил он как-то отрывисто коротко, несколь-

ко глухим голосом, если и случалось с ним

разговориться, то часто и неожиданно впа-

дал в задумчивость. Он был погружен в

свои переживания. На глазах признаки

слез», – вспоминал впоследствии краснояр-

ский художник Михаил Рутченко. 

И именно в это время Суриков начал

работу над «Исцелением слепорожденно-

го». Размышляя над евангельским сюжетом,

он искал образ ангела и вновь и вновь воз-

вращался к навсегда утраченным чертам

любимого лица.

Однако, как часто бывает, окончатель-

ный вариант картины, ныне хранящейся в

церковно-археологическом кабинете при

Московской Духовной академии, оказался

далек от первых замыслов. Этюд так и ос-

тался этюдом и из семьи Суриковых пере-

кочевал в собрание знаменитого москов-

ского мецената и врача Ивана Ивановича

Трояновского. 

Этого человека дарили своей дружбой

Серов и Левитан, Чехов и Бенуа, Сомов и

ВАСИЛИЙ СУРИКОВ

Этюд к картине «Исцеление слепорожденного 

(Портрет Елизаветы Шаре)». 1888. Холст, картон, масло

Собрание РФК

VASILY SURIKOV

The study for the picture “Healing of the Blind from Birth 

(The portrait of Elisabeth Scharret)”. 1888 

Oil on canvas, cardboard

The collection of the Foundation of Culture
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Врубель. Страстный коллекционер, один из

организаторов общества «Свободная Эсте-

тика», которое он создал вместе с Брюсо-

вым, Иван Иванович всегда был в центре ху-

дожественной жизни. Кроме того, именно с

его именем связано создание «Голубой Ро-

зы». Еще до Первой мировой войны в собра-

нии Трояновского было более двухсот поло-

тен, одного Левитана – шестнадцать картин

и этюдов.

Надо сказать, что в отличие от боль-

шинства коллекционеров Иван Иванович

был человеком щедрым и отзывчивым.

В Яузской больнице, где он работал орди-

натором, а потом на конной железной доро-

ге и в трамвайных парках Москвы он лечил

рабочих. И конечно, его услугами всегда

пользовались друзья-художники. Не счесть

людей, которым помог этот замечательный

человек. 

В его собрании и оказался этот этюд.

Что было в дальнейшем – представить не-

трудно. Реквизиции, уплотнения. Троянов-

ский продолжал работать, он был истинным

подвижником медицины и считал, что врач

должен исполнять свой долг всегда. Но вре-

мя было неумолимо, и в 1928 году великого

доктора и неистощимого генератора художе-

ственных идей не стало.

Сам этюд, наверное, был продан или от-

дан в обмен московскому торговцу Крайско-

му еще до смерти Трояновского. Затем вла-

дельцем стал загадочный берлинский бан-

кир Раппопорт, а в конце концов картина

оказалась у Евгения Евгеньевича Климова.

Климов работал во многих жанрах. Он

был иконописцем, пейзажистом, общеприз-

нанным мастером портрета, автором искус-

ствоведческих очерков. Не сосчитать его за-

слуг в деле спасения и реставрации икон –

недаром он был одним из ведущих сотрудни-

ков кондаковского института в Праге, самого

известного центра русского зарубежья по

изучению и собиранию, как писал впослед-

ствии Солоухин, «черных досок» с ликами

русских святых. До сих пор тех, кто заходит в

Троицкий собор во Пскове, поражает его мо-

заика «Троица». Псков, Изборск, Печерский

край вообще сыграли огромную роль в ста-

новлении мастера. И неслучайно он уже на

склоне жизни, когда в России повеяли ветры

свободы, он передал для музея своего люби-

мого города более 70 своих работ.

Рига, Прага, Монреаль, Митава, Варша-

ва – куда только не кидала судьба этого

удивительно одаренного человека. Род

свой по матери он отсчитывал от каретного

дела мастера Иоанна, приехавшего в Рос-

сийскую империю в ХVIII веке из Силезии.

Дедом отца был знаменитый архитектор,

один из соратников Росси, Иван Климов.

Детство Евгения Евгеньевича прошло в Пе-

тербурге. Потом он любил вспоминать, как

каждый день бегал в Русский музей и рисо-

вал копии. С началом Первой мировой они

с матерью переехали в Ригу.

to the collection of the famous Moscow patron

of the arts, doctor Ivan Ivanovich Troianovsky.

Serov and Levitan, Chekhov and Benois,

Somov and Vrubel considered Troianovsky their

friend. A dedicated art collector, one of the

organisers of the society "Free Aesthetics"

which he had established together with Brusov,

Ivan Ivanovich had always been at the centre of

the city’s artistic life. In addition, the foundation

of the "Blue Rose" was also his idea; long before

World War I his collection contained more than

two hundred works, sixteen by Levitan alone,

both pictures and studies.

It should be mentioned that unlike some

other collectors Ivan Ivanovich was a generous

and sympathetic person. In the Yauza clinic

where he started his medical career as an intern

and later at the horse railway company and

tram depots of Moscow, his patients were work-

ers. And, of course, as a doctor, he was always at

the disposal of his artistic friends. It would be

difficult to name everyone whom this wonderful

man helped during his life.

The study ended up in his collection. Even

when the revolution brought requisitions of pri-

vate art collections, when privately-owned hous-

es were turned into blocks of communal flats,

Troianovsky continued to work; he was a true

enthusiast of medicine, and believed that his

duty came above all other considerations. Time,

though, did not spare him: in 1928 this great

doctor, who was also the source of innovative

artistic ideas, died. 

The study was exchanged for something

more tangible or sold to the Moscow broker

Krainovsky probably even before Troianovsky’s

death. Then a mysterious Berlin banker, Rap-

port, owned it for some time until finally the pic-

ture came to the collection of Evgeny Evge-

nievich Klimov.

Klimov’s diverse talent knew no bound-

aries: he was not only an icon and landscape

painter, and the author of articles on art history,

but his portraits were also much acclaimed. It

would be difficult to overestimate his efforts in

the saving and restoration of icons; he was one

of the leading specialists of the Kondakov Insti-

tute in Prague, the best-known centre for col-

lecting and studying icons (or as later Solouch-

in called them, the "black boards with the faces

of the Russian saints.")

His mosaics "Trinity" never fail to astonish

those who visit the Trinity Cathedral in Pskov.

Besides being a source of inspiration, the Pskov,

Izborsk, and Pechorsky regions had exerted

great influence over Klimov’s development as

an artist, so it was only natural that at the end of

his life, when the wind of freedom brought great

changes in Russia, he left about 60 of his own

works to the museum of his favourite city.

Riga, Prague, Montreal, Mitava, Warsaw…

This enormously talented man was very widely

travelled.

On his mother’s side he traced his family

history back to a certain Johann, a coach maker,

who had arrived in the Russian Empire in the

18th century from Silesia. On his father’s side,

his great grandfather was Ivan Klimov, a famous

architect and a colleague of Rossi. Evgeny Evge-

nievich spent his childhood in St. Petersburg;

later he enjoyed recollecting how he would run

to the Russian museum to copy the works of art

he admired every day. At the beginning of the

World War I he and his mother moved to Riga,

where he graduated from the Academy of Arts

and was appointed the head of the Russian

department at the Museum of Fine Arts. He also

taught drawing and art history at the Riga

University and at the Lomonosov Grammar

School. He painted murals for the St. John

cathedral and for the chapel at the Pokrovsky

cemetery. Two albums of his lithographs "City

Landscapes" and "Along the Pechorsky Region"

were published in Riga. Benois spoke highly of

those albums.

"The Lithographic Views of Latvia by Evge-

ny Klimov" are a poetic blend of mood and artis-

tic excellence. "I can find no better compliment

to an artist than by comparing those charming

urban and suburban landscapes to similar

works by Doboujinsky", the great artist and the-

gave birth to two daughters and a son. Howev-

er, the doctors were unable to save the boy’s

life, and he died soon after birth. Elisabeth

meant the world to the artist, who used to work

days and nights. He loved her as "forty thou-

sand brothers would not love", and her death

hit him very hard indeed.

Since childhood Elisabeth had suffered

from a valvular disease of the heart. She died

on April 8 1888. "I am turning mad, brother.

My life is broken to pieces and I haven’t got the

faintest idea of what is going to happen next,"

the artist wrote in a letter to his brother.

"At that time Surikov seemed to be a sick

man. He spoke in a dull voice in a somewhat

abrupt and jerky manner. And while talking to

you he could quite often suddenly turn silent.

He was deep in his own thoughts and emo-

tions. His eyes were red from tears," Michael

Rutchenko, an artist from Krasnoyarsk,

recalled later.

It was at that time that Surikov started

working on the "Healing of the Blind from

Birth". Thinking over its biblical theme, he was

searching for the appropriate image of an

angel, and his mind’s eye turned again and

again to the precious features of the one he

had loved and lost forever.

But as so often happens, the final variant

of the picture, kept at the Church-Archaeologi-

cal study of the Moscow Spiritual Academy,

turned out to be very different from its first ver-

sion. The study remained just a study, and later

changed hands, moving from Surikov’s family

В Риге он закончил Академию худо-

жеств, был назначен заведующим русским

отделом в Музее изобразительных искусств,

преподавал рисование и историю искусств в

Рижском университете и Ломоносовской

гимназии, исполнил фрески для Иоаннов-

ского собора и для часовни на Покровском

кладбище. В Риге увидели свет его альбомы

литографий «Городские пейзажи» и «По Пе-

черскому краю», которые очень ценил Алек-

сандр Николаевич Бенуа. «Литографирован-

ные виды Латвии Евгения Климова» полны

настроения и поэзии. Я не могу сделать луч-

шего комплимента художнику, как сравнить

эти очаровательные городские и пригород-

ные пейзажи с аналогичными работами До-

бужинского», – писал великий художник и

сценограф Евгению Евгеньевичу. С Добу-

жинским Климова также связывала дружба

как в Прибалтике, так и в Америке. «Я учил-

ся на его рисунках видеть и чувствовать ок-

ружающий меня мир, но никогда не работал

непосредственно под его руководством. Тем

более мне лестно прочесть в его письме ко

мне: «Вы не были моим учеником, но тако-

вым я все-таки могу Вас считать», – вспоми-

нал впоследствии художник.

Жизнь Климова, после работы в окку-

пированной немцами Праге, где он успел

выполнить мозаику в храме Успения Пре-

святой Богородицы на Ольшанском клад-

бище и расчистить знаменитый образ Спа-

са из коллекции Солдатенкова, закончил за

океаном, в Канаде, куда сумел перебраться

в 1949 году.

Там он ни на один день не прекращал

свою неостановимую деятельность. Печа-

тался в русских газетах и журналах, провел

около десяти персональных выставок, со-

здал целую серию портретов знаменитых

русских эмигрантов, читал лекции. И все-

гда и везде яростно отстаивал достоинство

навсегда потерянной страны. Россия и рус-

ское искусство оставались для него основ-

ным смыслом жизни.

«Есть все же уверенность, что русская

живопись будет оценена по достоинству,

ибо одними рассудочными произведения-

ми искусства человечество удовлетворять-

ся долго не может.

На русских людях лежит долг им са-

мим почувствовать и понять значитель-

ность созданного своими художниками,

чтобы знакомить людей с Запада с рус-

ской живописью», – провозглашал Климов

в предисловии к своей книге «Русские ху-

дожники», увидевшей свет в Нью-Йорке в

1974 году.

АЛЕКСАНДР БЕНУА. В Версале. 1936. Бумага, акварель

Музей семьи Бенуа, Петродворец

ALEXANDER BENOIS. At Versailles. 1936. Watercolour on

paper. The Benois family museum, Peterhof

МИХАИЛ ДОБУЖИНСКИЙ. Интерьер. 1933

Бумага, акварель. Собрание РФК

MIHAIL DOBOUJINSKY. The Interior. 1933. Watercolour 

on paper. The collection of the Foundation of Culture

Евгений КЛИМОВ Evgeny KLIMOV
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atre designer wrote to Klimov.

Doboujinsky and Klimov had become

friends while still in the Baltic states and con-

tinued their friendship in America. "Though his

drawings taught me to see and to feel the world

around me, I have never worked under his

direct guidance. The more so I was flattered by

his letter in which he wrote: ‘You were not a dis-

ciple of mine, but I can consider you as such’,"

the painter recollected later.

Klimov spent the last years of his life over-

seas in Canada, where he lived from 1949. By

that time he had worked in Nazi-occupied

Prague, where he created a mosaic in the

Assumption of the Holy Virgin Church and

cleaned the famous icon of Our Saviour from

the Soldatenkov collection.

While in Canada, he worked as vigorously

as ever. He published articles in Russian- 

language newspapers and magazines, organised

about a dozen solo shows, gave lectures and

painted a series of portraits of famous Russian

emigrants. And as usual, no matter where he was,

he defended the dignity of his native country,

even though he had lost it once and for all. Rus-

sia and its art gave the ultimate meaning to his

life.

"Hopefully, one can be sure that in the due

course of time, Russian painting will be

acclaimed in the right way according to its

worth, because humanity cannot be satisfied

for a long time with rational art alone. The Rus-

sians have first to explore and feel for them-

selves the meaning and value of the heritage of

their own painters, before they are able to intro-

duce people from the West to Russian painting,"

Klimov proclaimed in the foreword of his book

"Russian Painters" published in New York in

1974. Back in 1938, Alexander Nikolaevich

Benois had written to Klimov: "Thank you for

sending me your album of lithographs dedicat-

ed to the Pechorsky region. This edition is of

great artistic and historic interest. The motifs

have been collected with much sensitivity, and

the technique you chose, when only a few most

characteristic features remain, gives a convinc-

ing idea of this sorrowful poetic and mirac-

ulously preserved corner of old Russia."

Benois very accurately defined the essence

of what Evgeny Klimov dedicated his life to - a life-

long effort to communicate a true-to-life idea of

the sad poetic legacy of old Russia, already in the

past, to the world. Among other pieces Klimov’s

collection included many works by Benois. For

many years his sketches for the La Scala produc-

tions of "Khovanschchina" and "Boris Godounov"

as well as the sketches for the New York enter-

Фонда культуры. Появление негосударст-

венной организации, во главе которой стоя-

ли такие люди, как Раиса Максимовна Гор-

бачева и Дмитрий Сергеевич Лихачев, вдох-

новило не только Климова. Сотни русских

эмигрантов и их потомков стали передавать

в Фонд сбереженные ими реликвии – карти-

ны, скульптуры, бесценные книги и архив-

ные документы. Потому что они много деся-

тилетий берегли свои сокровища именно

для того, чтобы вернуть их в духовное прост-

ранство страны, которую они так любили.

Так возникло знаменитое собрание

Фонда, которое продолжает пополняться и

сегодня. В его составе – картины Маковско-

го, Айвазовского, Нестерова, Добужинского.

Тысячи произведений искусства по воле да-

рителей были переданы в музеи и архивы

страны. Так произошло и с шедеврами из

коллекции Климова.

В своем письме на имя Лихачева Кли-

мов говорил о том, что ему было бы важно,

чтобы сбереженные им сокровища были

открыты для зрителей и чтобы они нашли

достойные место хранения. По его воле бо-

лее семидесяти работ самого Евгения Евге-

ньевича были переданы в Псковский госу-

дарственный музей-заповедник, шедевры

Александра Бенуа стали основой создан-

ного Музея семьи Бенуа в Петергофе. А

этюд Сурикова теперь находится в собра-

нии Фонда культуры, так как этого хотел

Евгений Евгеньевич.

Климов торопился, как будто предчув-

ствуя свою судьбу. 29 декабря 1990 года он

погиб в автокатастрофе под Монреалем. Вы-

полняя его волю, сын художника Алексей

Климов передал в дар Фонду семь эскизов

Мстислава Добужинского.

Год назад к юбилею Фонда культуры в

стенах Академии художеств на Пречистен-

ке была развернута огромная выставка ре-

ликвий русской культуры, которые верну-

лись в нашу страну благодаря Фонду куль-

туры. Тридцать музеев предоставили свои

экспонаты для этого события. И там, на од-

ной площадке вновь соединились шедев-

ры из собрания Климова – эскизы Бенуа

из Петергофа, рисунки и литографии само-

го Евгения Евгеньевича, предоставленные

Псковским музеем-заповедником, и эски-

зы Добужинского из собрания Фонда. И ко-

нечно, вновь и вновь завораживал посети-

телей несостоявшийся ангел к «Исцелению

слепорожденного» – портрет жены велико-

го русского художника. 

Виктор Леонидов, Ольга Землякова

Еще в 1938 уже упоминавшийся нами

Александр Николаевич Бенуа писал Кли-

мову: «Очень благодарю Вас за присылку

Вашего альбома литографий, посвящен-

ных Печерскому краю. Издание это пред-

ставляет собой крупный интерес как в ис-

торическом, так и в художественном смыс-

лах. Мотивы собраны с большой чуткостью,

а техника, Вами выработанная, сводя все к

немногим, но наиболее характерным чер-

там, дает убедительное представление об

этом печально-поэтичном, чудом уцелев-

шем уголке старой Руси».

Александр Николаевич сумел очень

точно найти слова для сути того, чему по-

святил жизнь Евгений Евгеньевич Кли-

мов, – дать миру убедительное представле-

ние о печально-поэтическом наследии

старой Руси.

В собрании Климова хранилась целая

коллекция работ Александра Бенуа. Его эс-

кизы к постановкам «Хованщины» и «Бори-

са Годунова» в «Ла Скала» и «Раймонды»

Нью-Йоркской антрепризы Соло Юрока,

вместе с портретом Андрея Бакста и видами

Версаля и Фонтенбло долгие годы украшали

стены климовского дома в Монреале. Други-

ми «жемчужинами» климовской коллекции

были эскизы Добужинского к американским

постановкам Михаила Чехова. И конечно,

портрет Елизаветы Шаре – этюд к «Исцеле-

нию слепорожденного».

И вот пришла перестройка. Евгений

Евгеньевич, так долго ждавший перемен,

с восторгом встретил известие о создании

prise by Solo Jureck of "Raimonda", along with a

portrait of Andrei Bakst and views of Versailles

and Fontainebleau, decorated Klimov’s house in

Montreal. Among other gems were sketches for

Michael Chekhov’s American productions by

Doboujinsky and, of course, the portrait of Elisa-

beth Scharret which is the study for the "Healing

of the Blind from Birth".

Then perestroika started in Russia:

Evgeny Evgenievich, who had been waiting

for such changes all his life, was excited

by the news of the creation of the Founda-

tion of Culture. The appearance of a non-

governmental institution headed by such

notables as Raisa Gorbacheva and acade-

mician Dmitry Likhachev, inspired many

others as well as Klimov.

Hundreds of emigrants and their descen-

dants enthusiastically started to pass over to

the Foundation works which they had been sav-

ing – pictures, sculptures, priceless books and

archive documents. Their dream came true: for

many decades they had kept those treasures

only to return them to the place where they

belonged, both spiritually and culturally.

Thus, pictures by Makovsky, Aivazovsky,

Nesterov and Doboujinsky formed the core of

the Foundation’s famous collection, which is still

growing. Thousands of works of art were hand-

ed over to museums and archives in Russia in

accordance with the will of the contributors.

The same destiny awaited the masterpieces

from Klimov’s collection.

Klimov had specified in his letter to

Likhachev that it was of great importance to

him that the gems he had saved should be

made available to the general public, and that

they should be provided with the appropriate

long-term care and conditions. According to

his will more than 70 of his own works were

offered as a gift to the Pskov National

Reserve Museum, while masterpieces by

Alexander Benois provided the basis for the

museum of the Benois family set up in Peter-

hof. But the study by Surikov was to go to the

collection of the Foundation.

Klimov seemed to be in a hurry to finish

his plans, as if he could foresee his future: he

was killed in a car accident in Montreal on 29

December 1990. Following his wishes the

artist’s son, Aleksei Klimov, presented seven

sketches by Mstislav Doboujinsky to the Foun-

dation as a gift.

A year ago, to celebrate the jubilee of the

Foundation of Culture, the Academy of Art on

Prechistenka Street in Moscow hosted a

major exhibition displaying treasures of Russ-

ian culture that had been returned to their

homeland thanks to the Foundation. Thirty

museums provided the show with its exhibits:

once again sketches by Benois from Peterhof,

drawings and lithographs by Evgeny Klimov

from the Pskov museum, and the sketches by

Doboujinsky were exhibited under the same

roof – as they had been for many years in

Klimov’s collection. At the centre of viewers’

attention was the would-be angel from the

"Healing of the Blind from Birth" – the portrait

of the wife of the great Russian artist.

Victor Leonidov and Olga Zemljakova

ЕВГЕНИЙ КЛИМОВ. Старый Форт Росс. 1970. Картон, масло. Собрание РФК

EVGENY KLIMOV. The Old Fort Ross. 1970. Oil on canvas. The collection of the Foundation of Culture

ЕВГЕНИЙ КЛИМОВ. Квебек. Бумага, карандаш. Хранится в семье художника

EVGENY Klimov. Quebec. Pencil on Paper. Kept in the family of the artist

ЕВГЕНИЙ КЛИМОВ. Уголок старого Квебека. Бумага,

карандаш. Хранится в семье художника

EVGENY KLIMOV. An Old Quebec Corner. Pencil on paper

Kept in the family of the artist



Николай Сапунов родился 17 (29)

декабря 1880 года в Замоскво-

речье в небогатой купеческой

семье.  Дарование его прояви-

лось рано. В тринадцатилетнем

возрасте он поступил в Москов-

ское училище живописи, вая-

ния и зодчества, где обучался в

течение десяти лет. Здесь он

рос, зрел как профессиональ-

ный художник и формировался

как личность. Судьба была нео-

бычайно благосклонна к Сапу-

нову. Она свела его с крупней-

шими деятелями русской куль-

туры рубежа XIX–XX  веков.

Среди его педагогов были Иса-

ак Левитан, Валентин Серов и

Константин Коровин. Он поль-

зовался вниманием и поддерж-

кой Саввы Мамонтова и Сергея

Дягилева. Его друзьями и това-

рищами по работе были Павел

Кузнецов, Николай Крымов,

Сергей Судейкин, Николай Ми-

лиоти и другие мастера «Голу-

бой Розы», находившиеся в тес-

ном содружестве с Виктором

Борисовым-Мусатовым. Он мно-

го и плодотворно работал с ре-

жиссерами-новаторами Всево-

лодом Мейерхольдом и Федо-

ром Комиссаржевским, был в

дружбе и творческих контактах

с Александром Блоком, Валери-

ем Брюсовым, Михаилом Куз-

миным.

Ярко одаренная натура мо-

лодого художника формирова-

лась под воздействием окруже-

ния, но все воспринятое сразу

же наделялось энергетикой са-

мого художника, приобретало

сапуновский характер.

В ранних работах – и сце-

нических, и станковых – Сапу-

нов предстает художником

«жаждущего красоты поколе-

ния» (С.Дягилев). Его творчест-

во в этот период близко эстети-

ческим принципам «Мира ис-

кусства». Многие сапуновские

произведения первой полови-

ны 1900-х годов созданы на ос-

нове именно этих принципов.

В 1907 году на ставшей

сенсацией в художественной

жизни России выставке «Голу-

бая Роза» в Москве, на которой

Сапунов был представлен се-

мью работами, принципы сим-

волистской живописи получи-

ли свое классическое воплоще-
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может, предчувствие скорого

конца породило ту необычай-

ную стремительность, с кото-

рой теперь творил Сапунов,

словно торопясь успеть выска-

заться, и ту трагичность миро-

ощущения, что пронизывает

все творчество художника по-

следнего пятилетия. Художник

трагически погиб в Териоках,

он утонул в водах Финского за-

лива 14 июня 1912 года.

При всей глубокой проти-

воречивости натуры Сапунов

был целостной и последова-

тельной в своем развитии

творческой личностью с впол-

не определенными эстетичес-

кими принципами.

Николай Сапунов – одна

из наиболее ярких и самобыт-

ных фигур в истории живопис-

ного символизма начала про-

шлого века, прекрасная таинст-

ние. Вспоминая свои впечатле-

ния о выставке, вождь русских

авангардистов Казимир Мале-

вич писал: «В произведениях

не видно было краски, матери-

ала. Здесь были пятна разных

форм, которые издавали, по-

добно цветам, ароматы, кото-

рые можно было обонять…»

Малевичу почудилось даже, что

«гармония всего сделанного

давала голубой запах».

Вскоре после «Голубой Ро-

зы» в том же году на 5-й вы-

ставке Союза русских художни-

ков наряду с нежными «Голубы-

ми гортензиями», являющими-

ся еще истинным выражением

самого духа голуборозовской

живописи, Сапунов выставил

картину «Пляска смерти», по-

разившую непривычной для го-

луборозовцев сочностью цвета

и экспрессивностью выраже-

ния чувств.

В отличие от многих сото-

варищей по группе художник

не испытал горечи сомнений.

Он как бы рванул с места в ка-

рьер. Ему оставалось не так

долго жить до трагической ги-

бели, предсказанной ему га-

далкой еще в 1902 году, когда

он с друзьями по училищу путе-

шествовал по Италии. И быть

Трактир (с окном). 1912 

Холст, масло

96,6 x 110

Государственная

Третьяковская галерея

Tavern (with the window)

1912

Oil on canvas

96.6 x 110 cm

The State Tretyakov

Gallery

НИКОЛАЙ САПУНОВ

Зима. 1900 

Холст, масло

77,9 × 122,1

Государственная

Третьяковская галерея

NIKOLAI SAPUNOV

Winter, 1900

Oil on canvas

77.9 × 122.1 cm

The State Tretyakov

Gallery

Эскиз декорации 

к комедии

Ж.Б.Мольера

«Мещанин-дворянин» 

1911 

Холст, темпера 

92,2 × 140,5

Государственная

Третьяковская 

галерея

Sketch to the set design

to Moliere’s Bourgeois

Gentilhomme. 1911

Tempera on canvas

92.2 × 140.5 cm

The State Tretyakov

Gallery

венно-синяя звезда в созвез-

дии мастеров «Голубой Розы».

Организаторы выставки, от-

крытой в Третьяковской гале-

рее в ноябре 2003 года, наде-

ются, что она даст возможность

убедиться в этом.

Ида Гофман 

ПАВЕЛ КУЗНЕЦОВ 

Портрет Н.Н.Сапунова

1914–1915 

Бумага, уголь,

графитный карандаш 

43,8 × 33

Государственная

Третьяковская галерея

PAVEL KUZNETSOV

Portrait of Nikolai

Sapunov, 1914–1915

Charcoal, pencil 

on paper

43.8 × 33 cm

The State Tretyakov

Gallery

НИКОЛАЙ

САПУНОВ
ЖИВОЕ ПРОШЛОЕ
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Карусель. 1908. Холст, темпера. 146 × 193,5 

Государственный Русский музей

The Merry-go-round. 1908. Tempera on canvas. 146 × 193.5 cm

The State Russian Museum

Театр. 1903. Картон, масло. 56 × 69,5

Частное собрание, Санкт-Петербург

Theatre. 1903. Oil on cardboard. 56 × 69.5 cm

Private collection, St.Petersburg
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Натюрморт 

с автопортретом 

1910–1911 

Картон, темпера

78 x 97.5

Частное собрание,

Москва

Still-life with 

Self-portrait

1910–1911

Tempera on cardboard

78 x 97.5 cm

Private collection,

Moscow

Nikolai Sapunov was born into a

merchant’s family of modest

means on December 17 1880 in

the Moscow region of Zamoskvo-

rechie. His artistic gift revealed

itself in early childhood, and at

the age of thirteen he entered the

Moscow School of Painting,

Sculpture and Architecture where

he studied for ten years; it was

there that he matured both as an

individual and as a professional

artist. Fate was kind to him:

Sapunov worked alongside the

most outstanding figures of Russ-

ian culture of the turn of the 19th-

20th centuries, studying under

Isaac Levitan, Valentin Serov and

Konstantin Korovin.

He won support from Savva

Mamontov and Sergei Diaghilev,

and his friends included Pavel

Kuznetsov, Nikolai Krymov,

Sergei Sudeikin, Nikolai Milioti

and other artists belonging to

the "Golubaya Rosa" (The Blue

Rose) group, who were in active

contact with Victor Borisov-

Musatov. Sapunov enthusiast-

ically worked with famous pro-

ducer-innovators such as Vse-

volod Meyerhold and Fedor

Komissarzhevsky, while he had

friendly and close artistic ties

with Alexander Blok, Valery

Briusov and Mikhail Kuzmin.

The bright sparkling talent

of the young artist was formed

under the influence of such out-

standing contemporaries, but

everything he gained from life

and people was coloured by the

creative energy of the artist him-

self.

In his early works – both in

set designs and paintings –

Sapunov represents the "gener-

ation striving for beauty", as

Diaghilev put it. During this peri-

od he shares the aesthetic prin-

ciples of the "World of Art"

movement: many of Sapunov’s

works of the first half of the

1900s and his artistic tastes

were nourished by these credos.

In 1907, at the sensational

exhibition of "The Blue Rose" in

Moscow which echoed across

the artistic life of Russia,

Sapunov showed seven works.

This exhibition represented the

classic example of symbolism, as

Kazimir Malevich, the leader of

the Russian avant-garde, recall-

ed: "There was no paint, no mate-

rial. The spots of different

shapes seemed to smell like flow-

ers, and like flowers they shed

fragrance…" Malevich went so

far as to feel "the harmony of

everything done smelling of

blue". Soon after "The Blue

Rose" exhibition Sapunov par-

ticipated in the 5th Exhibition of

the Union of Russian Artists

with his delicate painting "Blue

Hydrangeas", which still belonged

to the stylistic manner of "The

Blue Rose", but he simultaneous-

ly exhibited another work, "The

Dance of Death", which shocked

the Blue Rose group with its

intensive loud colours and

expressiveness.

Unlike other Blue Rose

artists, Sapunov had no doubt or

hesitation and made a decisive

step in a new direction. He had

almost no time ahead – as early

as 1902, during his trip to Italy,

a fortune-teller predicted his

early tragic death, a fact which

somehow determined his attit-

ude to life. Sapunov worked with

great intensity, in a passionate

desire to express himself com-

pletely, and passed on a tragic

perception of life in works dat-

ing from the last five years of his

life. The artist drowned in the

Gulf of Finland on June 14 1912.

Though a contradictory

character, Sapunov was a logical

and balanced creative personali-

ty with definite aesthetic princi-

ples. He is one of the brightest

and most special figures in the

history of symbolism at the

beginning of the 20th century, a

magic and mysterious blue star

in the constellation of the Blue

Rose masters. Sapunov’s retro-

spective exhibition at the

Tretyakov Gallery will give view-

ers the opportunity to see for

themselves the peculiarity and

uniqueness of this outstanding

Russian artist.

Ida M.Gofman

NIKOLAI

SAPUNOV
THE LIVING PAST



А.С.ГОЛУБКИНА

Портрет С.Т.Морозова 

1902. Гипс тонированный

ANNA S. GOLUBKINA 

Portrait of Savva T. Morozov. 1902

Tinted Plaster

ОГЮСТ РОДЕН �

Размышление 

1885. Бронза

AUGUSTE RODIN  �

Meditation

1885. Bronze
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2004 MARKS THE 140th ANNIV-

ERSARY OF THE BIRTH OF  ANNA

GOLUBKINA, ONE OF THE MOST

SIGNIFICANT  RUSSIAN SCULP-

TORS. BUT THIS RAISED THE

QUESTION AMONG ALL THOSE

INTERESTED OF HOW TO CELE-

BRATE THIS DATE. ANOTHER

SOLO EXHIBITION? NOTHING

NEW IN THAT IDEA. HOWEVER,

BECAUSE IT IS

K N O W N

T H A T

R O D I N

HAD A PROF-

OUND INFLUENCE

ON HER WHY NOT

HAVE AN EXHIBITION OF

BOTH? 

Anna Golubkina had

visited Paris three times.

Her last trip (1903–1904)

was when she went there

to work with marble. It was

then she saw Rodin for the

last time. A few  years later,

in 1907, Golubkina wrote

to him: "You gave me a

chance to feel free". 

Quite unexpectedly the

idea was enthusiastically sup-

ported by a great friend  of the

Tretyakov Gallery,  Mr. Leonard

Jianadda,  who expressed his

readiness to lend nine sculptures

and eight graphic works of August

Rodin belonging to the Pierre

Janadda Foundation of Martini,

Switzerland. In addition, Mr.

Jianadda suggested that three

works of Rodin’s favourite student,

Camilla Claudel, be included.

With this promising beginning,

the Pushkin Fine Arts Muse-

um in Moscow joined the

project. And the Musee

d’Orsay  and Rodin’s

Museum, both in

Paris, each c o n -

t r i b u t e d  t w o

works for the exhi-

bition at the Tret-

yakov Gallery.

A CENTENNIAL

REUNION
E X H I B I T I O N S

В ряду других была высказана

мысль, показавшаяся интерес-

ной, – сделать выставку работ Го-

лубкиной с привлечением произ-

ведений О.Родена. Известно, что

Роден оказал большое влияние

на ее творчество. Выставить их

работы вместе, показать истоки

творчества Голубкиной, своеоб-

разие ее мастерства, точки со-

прикосновения творчества.

Совершенно неожиданно эта

идея была горячо поддержана

большим другом Третьяковской

галереи господином Леонардо

Джанаддой, предложившим вы-

дать на выставку 9 скульптурных

и 8 графических произведений

О.Родена из фонда Пьера Джанад-

ды (Мартини, Швейцария). Госпо-

дин Леонард Джанадда предло-

жил также для экспонирования

3 работы любимой ученицы Роде-

на Камиллы Клодель.

Согласие принять участие

в организации выставки дал

Музей изобразительных ис-

кусств им. А.С.Пушкина. Париж-

ские музеи – Музей Орсэ и Му-

зей О.Родена – готовы предоста-

вить по два произведения из

своих собраний.

Мастерская  Родена

в Медоне

Rodin’s Studio 

in Meudon

� А.С.ГОЛУБКИНА

О, Да! 1913

Дерево

тонированное

�ANNA S. GOL-

UBKINA 

Oh, Yes! 1913

Tinted tree

РОДЕН   
ГОЛУБКИНА 
КЛОДЕЛЬ

ВСТРЕЧА ЧЕРЕЗ СТОЛЕТИЕ

В 2004 ГОДУ ИСПОЛНИТСЯ 140

ЛЕТ СО ДНЯ РОЖДЕНИЯ А.С.ГО-

ЛУБКИНОЙ, ОДНОГО ИЗ ЛУЧ-

ШИХ РУССКИХ СКУЛЬПТОРОВ

НОВОГО ВРЕМЕНИ. ОТМЕТИТЬ

ЭТУ ДАТУ ОЧЕРЕДНОЙ ПЕРСО-

НАЛЬНОЙ ВЫСТАВКОЙ? ТАКАЯ

ИДЕЯ НИКОГО НЕ УВЛЕКЛА:

В МОСКВЕ ЕСТЬ ПРЕКРАСНЫЙ

МУЗЕЙ-МАСТЕРСКАЯ АННЫ СЕ-

МЕНОВНЫ В МАЛОМ ЛЕВШИН-

СКОМ ПЕРЕУЛКЕ, В ДОМЕ, ГДЕ

ОНА ЖИЛА И РАБОТАЛА, И ЭТО

УЖЕ В КАКОЙ-ТО МЕРЕ «ПЕРСО-

НАЛЬНАЯ» ВЫСТАВКА, ТОЧНЕЕ,

ПЕРСОНАЛЬНАЯ ЭКСПОЗИЦИЯ.
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КАМИЛЛА КЛОДЕЛЬ

Расставание

1888–1905

Бронза

CAMILLA CLAUDEL

L’Abandon. 1888–1905

Bronze

А.С.ГОЛУБКИНА

Лежащая натурщица

1890-е. Этюд 

Бумага, сепия

ANNA S. GOLUBKINA 

Lying Woman

1890s. Study 

Sepia on paper

А.С.ГОЛУБКИНА

Девочка (Манька)

После 1904

Мрамор, гипс

ANNA S. GOLUBKINA 

A Girl (Manka) 

After 1904

Marble, Plaster

Moscow is proud to have

Anna Golubkina’s studio-museum

in Maly Levshinski pereulok, in the

house where she lived and worked,

and where her collection is perm-

anently displayed. Now a major

new exhibition at the Tretyakov

Gallery will allow the visitor to com-

pare her works with the Master’s,

and another student’s:  the similari-

ties and creative divergences will

be fascinating.

Irina Krasnikova
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А.С.ГОЛУБКИНА

Лежащая

натурщица. 1890-е 

Этюд

Бумага, картон,

акварель

ANNA S. GOLUBKI-

NA 

Lying Woman. 1890s.

Study 

Watercolour on

paper

А.С.ГОЛУБКИНА

Туман. Ваза. 1899

Мрамор

ANNA S. GOLUBKI-

NA 

Fog. Vase. 1899

Marble

А.С.ГОЛУБКИНА

Мужская фигура 

для камина «Огонь». 1900

Гипс тонированный

ANNA S. GOLUBKINA 

A man’s figure for the fireplace

"Fire". 1900

Tinted Plaster

Голубкина трижды была в Париже. Последняя

ее поездка (1903–1904 гг.) состоялась ровно сто лет

назад, когда она поехала в Париж учиться работать в

мраморе. Тогда же состоялась и последняя встреча с

Роденом. Спустя несколько лет Голубкина в письме к

Родену говорит: «Вы дали мне возможность быть

свободной».

Выставка в Третьяковской галерее через сто лет

сведет в одном пространстве трех скульпторов; место

каждого из них в истории мировой художественной

культуры утверждено временем.

Ирина Красникова



идеалов.  Противопоставление «на-

ивное – ученое искусство» было ти-

пично для художественной мысли

авангарда, видевшего в примитиве

источник обновления творческой

манеры. Илья Зданевич и Михаил

Ле-Дантю, Михаил Ларионов и Ната-

лья Гончарова, Василий Кандин-

ский, Александр Шевченко и многие

другие художники были первоот-

крывателями примитива, черты ко-

торого находили в лубке, в распис-

ных стеклах, в произведениях гру-

зинского художника-самоучки Нико

Пиросманишвили, в искусстве го-

родских вывесок. 

В стране с аграрным прошлым,

какой была Россия, большинство

наивных художников всегда имело

крестьянские корни. Катя Медведе-

ва тоже родилась в деревне, но

творчество ее сформировано не

воспоминаниями о традиционном

народном искусстве, фольклоре,

а впечатлениями горожанина в пер-

вом поколении. Ей, как никому, при-

суща свежесть в восприятии всего

того, что составляет привычный ба-

гаж интеллигента. Основным в ее

живописи, на наш взгляд, является

все-таки гендерный мотив, художе-

ственное воплощение женского

amateur theatre in Kislovodsk, in the

North Caucasus; only six months

later her first solo exhibition would

open in the same venue. Her first

public shows in Kislovodsk, Belgo-

rod and Moscow won Medvedeva

unexpected attention from admirers

and collectors, among them many

foreigners – a fact which naturally

aroused envy among her colleagues

who, like the artist herself, were

amateurs. But recognition from for-

eign collectors of contemporary art,

as well as the praise of respected

painters and art critics at home, set

her apart from other amateur and

even professional artists. 

Her singular talent has made

Katya Medvedeva’s name widely

known in the artistic circles

abroad: her pictures have been

exhibited in many countries. Once,

in Nice, France the famous Marc

Chagall is said to have noticed

Katya’s paintings remarking: "she

loves colour as much as I do".

Katya Medvedeva’s work

belongs to the school of naive art,

which used to be thought marginal

and insignificant but which is now

being recognized as an essential

part of Russian culture. In the opin-

ion of art theorists it is associated

with a broadening of the very idea of

what must be considered artistically

significant, involving a shift in aes-

thetic ideals as a whole. The con-

trast between "naive" and "high-

brow" art was typical of artistic

thought of the turn of the 20th cen-

tury among avant-garde painters

who saw the naive as a source of

renewal of the painter’s manner.

Thus, Ilya Zdanevich, Mikhail le

Dentu, Mikhail Larionov, Natalya

Goncharova, Vasily Kandinsky,

Alexander Shevchenko and many

others are counted among the dis-

coverers of naive art: they found it in

the Russian lubok folk pictures, in

painted stained-glass doors and in

works by the Georgian primitive

Niko Pirosmanishvili, as well as in

the aesthetics and design of town

shop-signs.

In a country with a strong

agrarian past like Russia, the major-

ity of naive painters were likely to

come from peasant families. Katya

Medvedeva was born in a small vil-

lage, but her work has not been

based on memories of traditional

Russian art and folklore, but rather

on the impressions of a first-gener-

ation city-dweller. Her work is

uniquely identified by its freshness

of perception of a sort which looks

customary for an intelligent city-

dweller. A major motive in Katya’s

work is its femininity, made up from

Убиенная царская

семья. 2002 

Холст, масло

200 × 284,8

Nicholas II and His

Family Assassinated

2002

Oil on canvas

200 by 284.8 cm
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Yekaterina Medvedeva’s path in art

has been far from easy, and she

would not consider herself an artist

even in her wildest dreams, while a

personal exhibition at the Pushkin

Fine Arts Museum would be in the

realm of pure fantasy. Katya has had

to pass through many hardships in

life, and her path since childhood

has been a very varied one: when

only nine years old, she lost her par-

ents and was sent to an orphanage

in Azerbaijan; later she worked as a

weaver in Baku, then returned to

her native village, but did not stay

there long and went further in

search of a better life.

She started painting rather

late, at the age of 39, when she was

working as a prop designer for an

99В Ы С ТА В К И           C U R R E N T  E X H I B I T I O N S

Сиреневые

танцовщицы. 2001 

Ткань, смешанная

техника. 125,9 × 119,3

Lilac ballet-dancers 

2001 

Cloth, mixed media 

125.9 by 119.3 cm

Невеста. 2003�

Холст, акрил 

83 × 58

The Bride. 2003�

Acrylic on canvas 

83 by 58 cm

Екатерина Ивановна Медведева

пришла в искусство не по проторен-

ной дороге. Она не стремилась быть

художником, не мечтала об этом,

а персональная  выставка в ГМИИ

им. А.С.Пушкина не могла приснить-

ся ей даже в самом красивом сне.

Жизнь Медведевой была нелегкой

уже с детства, судьба изрядно «по-

мотала» ее по стране: в 9 лет, поте-

ряв родителей, маленькая Катя по-

пала в детский дом в Азербайджане,

потом работала ткачихой в Баку,

вернулась к себе на родину, в род-

ное село, но не осталась там – уеха-

ла искать счастья дальше. Рисовать

Екатерина Ивановна начала позд-

но – в 39 лет, когда работала рекви-

зитором при народном театре в од-

ном из клубов Кисловодска. А через

полгода в этом же клубе была орга-

низована ее самая первая персо-

нальная выставка. Уже после пер-

вых показов публике работ «ново-

испеченной» художницы в Кисло-

водске, Белгороде и Москве на за-

висть других самодеятельных ху-

дожников у Кати Медведевой по-

явились свои поклонники и даже

покупатели, среди которых были

иностранцы. Такое признание сре-

ди западных коллекционеров со-

временного искусства и лестные от-

зывы известных художников и ис-

кусствоведов сразу выделили ее из

многочисленных самодеятельных

авторов и профессиональных жи-

вописцев.

Работы Кати Медведевой мно-

го раз выставлялись за рубежом,

в том числе во Франции (в Ницце),

всегда вызывая живой интерес. 

Великий мэтр живописи – Марк Ша-

гал, увидев картины художницы, на-

писал: «Катя Медведева – это чисто

русский талант. Она также любит

цвет, как и я». 

Творчество Кати Медведевой

относится к наивному искусству –

той области творчества, которая

прежде признавалась маргинальной

и несущественной, а ныне  становит-

ся официально признанной частью

отечественной культуры. По мнению

современных ученых, это связано с

расширением границ того, что вооб-

ще считается художественной цен-

ностью,  изменением эстетических

ИСКУССТВО БЫТЬ ПРОСТОЙ
КАТЯ МЕДВЕДЕВА

THE ART OF BEING ARTLESS
KATYA MEDVEDEVA

Успокаиваю нервы

1999

Б., акварель. 20 × 15

I’m Healing My Nerves.

1999. Watercolour on

paper. 20 by 15 cm
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her canvases bears the words:

"Motherhood and talent are a very

hard burden". Katya’s favourite say-

ing is, "happiness has never been

easy to bear." The burdensome des-

tiny of the mother and the demand-

ing fate of the painter have com-

bined so intricately in her own life

that it is difficult to separate one

from the other.

"Pictures painted by a soul

stripped bare" – that is how Grigory

Pelman, who together with a busi-

nessman from Iceland, Stefan

Wathne, has assembled the biggest

collection of Katya Medvedeva’s

paintings, has defined her work.

Some art historians think that ama-

teur artists who take up painting do

so as a kind of self-therapy, an

attempt to control the interaction of

personality with environment. The

lives of many naive painters, such as

Henri Rousseau, Pavel Leonov, Yele-

na Volkova, Tatyana Yelenok, justify

this by the fact that their creative

work had helped them to solve some

vital questions. In this sense Katya’s

life is no exception.

A personal exhibition in a

museum venue is supposed to be a

path into world art history. Thus,

the interest shown to Katya Med-

vedeva’s work by one of Russia’s

best museums is very important not

only to those who truly value naive

art and primitivism – but also for

those who will visit the exhibition

and discover something of the

secret of Katya Medvedeva’s inner

world. 

Ksenia Bogemskaya

Nadezhda Musyankova

ционер ее работ Григорий Пельман,

которому вместе с исландским биз-

несменом Стефаном Ватнэ удалось

собрать наиболее крупную коллек-

цию произведений Кати Медведе-

вой. Современные ученые рассмат-

ривают занятия живописью непро-

фессиональных авторов как свое-

образную аутотерапию, которая по-

могает урегулировать взаимоотно-

шения личности с окружающей

средой. Биографии многих наив-

ных художников, среди которых

можно назвать Анри Руссо, Павла

Леонова, Елену Волкову, Татьяну

Еленок, свидетельствуют о том, что

творчество  помогло им преодолеть

непростые жизненные обстоятель-

ства. Судьба Кати Медведевой в

этом смысле не исключение.

Выставка в музейных залах для

художника – это своего рода допуск

в историю искусства. Признание

творчества Кати Медведевой одним

из лучших музеев нашей страны яв-

ляется важным событием не только

для увлеченных сторонников наив-

ной живописи и примитива, но и для

зрителей, которым, возможно, удаст-

ся разгадать тайну внутреннего мира

художницы.

Ксения Богемская

Надежда Мусянкова 
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взгляда на окружающий мир. Тяже-

лая личная судьба преображается

вереницей женских образов, кото-

рые воплощают собой мечты об

идеальной духовной красоте, гармо-

нии внутреннего и внешнего мира.

Тема балета полюбилась Мед-

ведевой после чтения автобиогра-

фической книги всемирно извест-

ной танцовщицы Майи Плисецкой.

Катя поняла, что жизнь балерины

самая трудная в мире. «Теперь я

знаю: балерины, как и дети, – 

живые ангелы. Только по земле хо-

дят», – считает Катя. Бесконечные

вариации на темы «Ромео и Джуль-

етты», «Жизели», «Лебединого озе-

ра», балерины на репетиции и пе-

ред зеркалом – весь этот калейдо-

скоп танцовщиц в роскошных на-

рядах напоминает нам о шедеврах

Эдгара Дега, но художница искрен-

не и непосредственно как бы зано-

во «открывает»  эту тему.  Медведе-

ва застает женщину в разные мо-

менты ее жизни: это и светские де-

вушки из «высшего» общества, не-

весты в народных костюмах, мать и

дитя. На одной из своих работ ху-

дожница написала: «материнство и

талант – очень тяжелая ноша».

«Счастье легким не бывает», – лю-

бит повторять Катя. Нелегкая мате-

ринская участь и непростой путь в

искусстве настолько тесно пере-

плелись в ее личной судьбе, что

нельзя отделить одно от другого.

«Живописью обнаженной души»

называет творчество Кати коллек-

the judgment of a woman artist on

the world surrounding her. Her own

personal experiences have con-

tributed to various images of

women who embody the painter’s

ideal of perfect inner beauty, and

the harmony of inner life and reality. 

She became interested in bal-

let as a subject for her work after

reading the autobiography of the

world-famous ballerina Maya Pliset-

skaya; it brought a realization to her

that the ballet dancer’s life is the

hardest of all.  "Now I know that bal-

lerinas, as well as children, are living

angels. They only walk on the earth,"

she believes. Her numerous varia-

tions on "Romeo and Juliet",

"Giselle" and "Swan Lake", pictures

of ballerinas in rehearsal and in

front of the mirror – all comprise a

kaleidoscope of dancers in exotic

costumes which resembles the work

of Edgar Degas. This is no act of

copying, however: Medvedeva has

approached and studied this sub-

ject, sincerely and artlessly, in a

unique and personal way. She fea-

tures women whom she has encoun-

tered at different moments of her

life – high-featured ladies of the

upper-class, brides in folk costumes,

and the mother and child. One of

Девушка N 4. 

Из серии «Девушки 

из высшего

общества». 2003

Холст, масло

46 × 57

Upper-Class Girls. 

Girl No. 4. 2003 

Oil on canvas 

46 by 57 cm

Касимовская

невеста. 2003

Ткань, смешанная

техника.  80 × 68

A Bride from Kasi-

mov. 2003 

Cloth. Mixed media 

80 by 68 cm

Рисунок танца

2002. Ткань, акрил

60,6 × 80

A Dance Pattern 

2002 

Arcylic on cloth

60.60 by 80 cm

Ангел Алина.1989

Холст, масло 

192 × 142 

The Angel Alina 

1989. Oil on canvas

192 by 142 cm
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ные на обоих аукционах, а также

целый ряд работ К.Коровина,

Н.Гончаровой, Д.Бурлюка на

«Sotheby’s» и блок произведений

И.Шишкина и И.Репина на

«Christie’s». Правда, несколько ра-

бот И.Шишкина были оценены в

приложении к аукционному ката-

логу как вызывающие сомнения.

Неуклонное повышение цен, час-

то трудномотивируемое, отмеча-

ется за последние годы на мно-

гих распродажах. На «русских

аукционах» борьба разгоралась,

часто доходя до парадоксальных

результатов. Так на «Sotheby’s» за

204 тысячи долларов (120 тысяч

фунтов) + VAT был продан позд-

ний парижский холст К.Корови-

на, цена на который еще полгода

назад не составила бы и 60 ты-

сяч долларов. За 226 тысяч дол-

ларов была продана работа С.Су-

дейкина тбилисского периода

(1919 г.). Более 350 тысяч долла-

ров обошелся новому владельцу

холст П.Кончаловского «Купание

в полдень», созданный в период

творческого кризиса автора. Па-

радоксы сопровождали и распро-

дажи «Christie’s». «Вид Рима»

Н.Чернецова несмотря на неожи-

данно высокий эстимейт был

продан в два раза дороже – за

380 тысяч фунтов. В 11 раз пере-

крыл эстимейт удар молотка за

посредственную работу В.Вере-

щагина «Вид Кремля в тумане»,

более чем за 100 тысяч фунтов

продан орден Андрея Первозван-

ного. И все-таки рекордной цены

достигли произведения И.Айва-

зовского с видами Константино-

поля, проданные на «Sotheby’s»

под конечный удар молотка за

сумму в 850 тысяч долларов, а на

«Christie’s» за 650 тысяч фунтов.

К этой цифре следует добавить и

дополнительное налогооблаже-

ние, чтобы понять, что подобные

работы обходятся более миллио-

на долларов.

Абсолютный рекорд установлен

«Sotheby’s» и продажей эскиза те-

атрального костюма Л.Бакста, яв-

ляющегося увеличенным автор-

ским повтором 1922 года костю-

ма «Эхо» для Тамары Карсавиной

из дягилевской постановки бале-

та «Нарцисс» 1911 года. При сред-

нем эстимейте в 100–140 тысяч

удар молотка зафиксировал циф-

ру в 680 тысяч долларов (400 000

фунтов). Самую большую цену в

750 тысяч фунтов зафиксировал

молоток на аукционе «Christie’s»

за фигурку маляра работы мастер-

ской Фаберже, выполненную в

1916 году из драгоценных и полу-

драгоценных камней.

Лондонские ноябрьские аукцио-

ны всегда собирают многих жела-

ющих в них участвовать, особен-

но активны на них русские поку-

патели. На этот раз количество

коллекционеров, галеристов, ди-

леров, голосующих по телефону и

заочными битами на обоих аук-

ционах, может быть за исключе-

нием «Олимпии», было столь

большое, что напомнило лучшие

времена «русских торгов» в конце

1980-х годов.

Участников интересовали прежде

всего многочисленные произве-

дения «лидера» русской антик-

варной живописи Ивана Айва-

зовского, широко представлен-

ИВАН АЙВАЗОВСКИЙ

Вид Константинополя

1852 

Холст, масло

IVAN AIVAZOVSKY

View of Constantinople

1852 

Oil on canvas
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В ВЕЛИКОБРИТАНИИ

ОСЕННИЕ
«РУССКИЕ ТОРГИ»

«SotheBy’s» и «Christie’s» организовали аукционы русского искусства в тра-

диционный для них срок в конце ноября в Лондоне. Как обычно, «Sothe-

by’s» проводил аукцион в две сессии. Живопись и графика продавались 19

ноября 2003 г. на Нью-Бонд Стрит, 34–35, аукцион скульптуры, декоратив-

но-прикладного искусства и печатной графики с добавлением некоторых

работ второй половины ХХ века проходил на следующий день в «Олим-

пии». «Christie’s» объединил продажу русского искусства и произведений

декоративно-прикладных из серебра  (XVI–XX вв.), но провел аукцион в ос-

новном помещении на Кинг-Стрит, 8, а не на «дочернем» на Южном Кенсинг-

тоне, где проходят малозначимые торги, к которым в последние годы был от-

несен и аукцион русского искусства.

ДМИТРИЙ СТЕЛЛЕЦКИЙ

Плакат выставки

памятников русского

театра (в поддержку

русских художников 

в Париже). 1919(?) 

Литография

DMITRY STELLETSKY

Poster for Matinee 

au profit des artistes

Russes resident en France

(event in support 

of Russian artists in Paris).

1919(?) 

Lithograph

БОРИС 

ФРЕДМАН-КЛУЗЕЛЬ

Модель фигурки

уличного маляра 

для фирмы «Фаберже»

1916 

Резьба по камню

BORIS FREDMAN CLUZEL

A carved hardstone 

model of a street painter

by Faberge 

1916

Т О Ч К А  З Р Е Н И Я



Of primary interest were the numer-

ous paintings by Ivan Aivazovsky,

the Russian antique painting "auc-

tion leader", which were shown at

both Sotheby's and Christie's. But

works by Konstantin Korovin,

Natalya Gonchyarova and David

Burlyuk, at Sotheby's, as well as

those by Ivan Shishkin and Ilya

Repin at Christie's drew consider-

able attention, despite the fact that

some of Shishkin's paintings were

mentioned in the Catalogue Supple-

ment as being of dubious authentic-

ity. 

The steady rise in prices for

works of art, which in some cases

are difficult to explain, has been

noticed at many auction houses.

Russian art auctions witnessed

real "bidding wars" leading to some

startling results. Thus Sotheby’s auc-

tioned a Korovin canvas of his late,

Paris, period for $204,000 US, or

£120,000 UK, (excluding VAT), while

merely six months earlier the price

might have been no more than $

60,000 US. Similarly, Sergei

Soudeikin's 1919 picture, from his
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THIS AUTUMN SOTHEBY’S AND CHRISTIE'S HAD THEIR RUSSIAN ART

AUCTIONS IN LONDON AT THEIR TRADITIONAL TIME, LATE NOVEMBER.

SOTHEBY’S AUCTIONS WERE HELD IN TWO SESSIONS ACCORDING TO

THEIR USUAL PRACTICE: PAINTINGS AND DRAWINGS WERE AUCT-

IONED AT 34-35 NEW BOND STREET ON 19 NOVEMBER WHILE SCULP-

TURE, DECORATIVE ARTS AND PRINTS AS WELL AS SOME WORKS OF

THE 1950S TO 1990S WERE SOLD AT OLYMPIA ON 20 NOVEMBER.

ДМИТРИЙ

КРАСНОПЕВЦЕВ

Композиция с цветами

в вазе. 1960 

Доска, масло

DMITRY KRASNOPEVT-

SEV Composition with 

Flowers in a vase. 1960 

Oil on board

ИВАН АЙВАЗОВСКИЙ

Прибытие русского корабля 

в Константинополь. 1880. Холст, масло

IVAN AIVAZOVSKY 

Arrival of a Russian ship 

in Constantinople. 1880. Oil on canvas

Christie's preferred not to separate

the Russian art collection from the

European decorative arts, mainly sil-

verware from the sixteenth to the

twentieth centuries. Significantly, the

Russian auction was held at 8 King

Street, Christie's central showroom,

not at their South Kensington affili-

ate, normally used for minor auctions,

and where their Russian art auctions

have been held for the past few years.

The November auctions have always

been popular, especially among

Russian buyers. However, this

autumn the interest on the part of

art collectors, gallery owners and

art dealers, bidding over the tele-

phone or through their representa-

tives, at all the auctions, with per-

haps the exception of the one at

Olympia, was noticeable, with sales

matching those of the late 1980s.

LONDON’S 2003 ANNUAL 
RUSSIAN ART AUCTIONS:
A SMASHING SUCCESS 
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Достаточно высоко для современ-

ного русского искусства была оце-

нена и работа Д.Краснопевцева,

проданная на «Sotheby’s» за 50 ты-

сяч долларов. И хотя стринг искус-

ства нонконформизма, включаю-

щий работы В.Яковлева, А.Зверева

и Д.Краснопевцева, в целом не

принес ярких результатов, очевид-

но, что намерение русского отдела

«Sotheby’s» вводить в торговый

оборот искусство наших современ-

ников не случайно.

Продажи ноябрьских аукционов в

Лондоне в целом подняли годовые

цены в 2,5–3 раза. При этом до-

вольно высоким оказался и про-

цент продажи. На «живописном»

«Sotheby’s» из 243 лотов продано

84% работ. На «Christie’s» процент

продаж из 230 лотов, из которых

изобразительное искусство со-

ставляло лишь 135, почти аналоги-

чен. Более половины лотов были

приобретены российскими поку-

пателями, что свидетельствует об

активности российского антиквар-

ного рынка, корректирующего це-

ны по лондонским продажам. И хо-

тя многие из них труднообъясни-

мы, оказались подняты цены как

на значительные, так и на малоин-

тересные произведения, получено

еще одно подтверждение, что цены

антикварного рынка постоянно

растут, а вместе с ними растут цены

на русское искусство. Прошедшие

русские аукционы «Sotheby’s» и

«Christie’s» являются тому ярким

подтверждением.

Валерий Дудаков

ИВАН ШИШКИН

Этюд лесной поляны

летом. 1870 

Бумага, наклеенная

на картон, масло

IVAN SHISHKIN

Study of Woodland

Glade in Summer.

1870 

Oil on paper laid 

on cardboard

ВАЛЕНТИНА КУЛАГИНА 

Автопортрет с цветами 

Холст, карандаш, масло

VALENTINA KULAGINA 

Self-portrait with Flowers 

Pencil and oil on canvas



Tbilisi period, went for $226,000 US.

"Bathing at Midday" by Pyotr Kon-

chalovsky, painted when the artist

was not thought to be at his best, was

purchased for $350,000 US.

Christie's auctions saw similar upsets.

"A View of Rome" by Nikolai Cher-

netsov, made £380,000 UK, twice its

estimated value. “The Order of St

Andrew First-Called” was purchased

at a price over £100,000 UK. And

incredibly, Vladimir Verescha-gin's

"Winter View of the Kremlin through

Fog", a rather commonplace painting,

was sold for eleven times the starting

bid.

Still, Aivazovsky led the sales:

his views of Constantinople went at

Sotheby's for $850,000 US and at

Christie's for £650,000 UK.  With

taxes the totals for each purchase

exceeded $1,000,000 US.

The record bid at Sotheby’s this

autumn was for the sketch of a ballet

costume by Lev Bakst. It  was a larg-

er copy made by the painter of his

1922 sketch  of  the “Echo" costume

designed for Tamara Karsavina who

performed in the 1911 Diaghile pro-

duction of  “Narcissus".  It was esti-

mated at $100,000 to $140.000 US

but the final strike of the gavel

closed at $680,000 US, or  £400,

000 UK.

The highest Russian jewellery

purchase, £750,000 UK,  was at

Christie’s for the "Street Painter", a

1916 Faberge statuette of precious

and semiprecious stones. 

This year Sotheby’s included

contemporary Russian art.  A can-

vas by Dmitry Krasnopevtsev made

$50,000 US, a notable achievement.

But although the non-conformist

works of Vladimir Yakovlev, Anatoly

Zverev and Dmitry Krasnopevtsev

were less successful than had been

expected, their participation in the

auction is still significant:  it is likely

Sotheby’s Russian Art Department

will offer  more modern Russian

paintings in the future.

Statistically, Sotheby’s 2003

Russian auctions saw price increases

2.5 to 3 times higher than last year’s.

The percentage of sold items also

increased: of 243 paintings 84%

were sold. Christie’s put to auction

230 lots, with 135 paintings, and

made about the same percentage of

sales. Interestingly, more than half

the canvases were purchased by

Russian clients, showing that the

antique painting  market in Russia

affects the prices at London auctions;

this includes  both  outstanding

works of art as well as the mediocre,

which only confirms the well-known

market adage – prices for antique art

always grow.  Prices for Russian art

are growing too and Sotheby’s and

Christie’s auctions this autumn

offered ample proof. 

Valery Dudakov
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ЛЕВ БАКСТ 

Эхо непринужденности 

1922 

Бумага, акварель,

карандаш, покрытие

золотом и серебром

LEV BAKST

Echo Abandonne 

1922 

Watercolour over 

pencil heightened 

with gold and silver

paint on paper

АЛЕКСАНДРА ЭКСТЕР

Натюрморт с фруктами, овощами, чашей 

с яйцами и бутылкой молока 

Около 1908–1909. Холст, масло

ALEKSANDRA EKSTER Still-life with Fruit, 

Vegetable, Bowl of Eggs and Bottle of Milk 

C. 1908–1909. Oil on canvas

КОНСТАНТИН КОРОВИН

Бульвар Хауссман в Париже. Холст, масло

KONSTANTIN KOROVIN

View of the Boulevard Haussman, Paris 

Oil on canvas



Galina Volchek:

To enter Moscow’s Sovremennik theatre I

opened the door marked "Staff Only" – and

when, an hour later, I returned through it I

was left with a strong feeling that for that

single hour, I too had indeed belonged to its

staff.

THE “TRETYAKOVKA” CLASSES

Photos from the archive 

of the “Sovremennik” theatre. 

Galina Volchek’s production 

of  “Pygmalion”.

he word "sovremennik"

means "contemporary", but

Russians associate it with

something more, something

connected particularly with

the name of this theatre – as a

symbol of the progressive decade

of the 1960s in the Soviet Union;

this something is connected with

"keeping pace with the times", or,

"living the life of ordinary people".

I left the theatre to find myself in a

crowded street, surrounded by

"ordinary" people – the same

street to the nearby subway sta-

tion that my contemporaries – the

actors, artists and directors of the

Sovremennik theatre – walk along

every day. One thought continued

to disturb me: How to respond?

How to find grains of gold in the

mud under your feet? How to har-

vest the grapes of wrath of your

people, and remain open to love,

sympathy and kindness? How to

send a message of everlasting love

to those who come to the theatre? 

Then my thought turned to

my interviewee, Galina Volchek,

the artistic director of the theatre,

a leading figure of the Sovremen-

nik, and a member of the Editorial

Board of the magazine "The

Tretyakov Gallery". Her participa-

tion in the magazine’s work is far

from formal, for Galina Volchek –

as she puts it herself – is "a per-

sonality who perceives everything

in colour and through colour".

An interview often starts with

a certain "looking back", and with

Galina Volchek this means back to

her school years, when she would

miss classes to run to the

Tretyakov Gallery or to a cinema.

That is how her close contact with

the real masterpieces of Russian

art was established, one which

would never lessen in the years

T
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ланировалось интервью,

но нередко приходится

менять жанр на ходу. Ху-

дожественный руководи-

тель театра – член редкол-

легии журнала «Третьяковская га-

лерея». И участие в работе журнала

Галины Борисовны Волчек – не

формальная обязанность известно-

го деятеля искусств украшать со-

бою редакционные советы. Всегда

нужен взгляд со стороны, но взгляд

именно художника. Галине Бори-

совне не пришлось подстраиваться

под тематику журнала «Третьяков-

108

Я впервые зашла в театр «Со-

временник» со служебного

входа.  Из театра я выходила с

полным осознанием того, что

слово «служебный» происхо-

дит от слова «служение», ко-

торое не терпит суеты, несмо-

тря на всю суетность и суе-

тливость современной «Со-

временнику» жизни… 

Я медленно шла к метро, и од-

на мысль не отпускала меня,

целясь в душу своим вопроси-

тельным знаком. как, отклика-

ясь на все мерзости быстроте-

кущей жизни, сохранить душу

открытой для любви, состра-

дания и добра? И как донести

свой посыл до тех, кто пришел

в театр за любовью и очище-

нием? Как?..

Я СБЕГАЛА С УРОКОВ В ТРЕТЬЯКОВКУ...

ская галерея», она говорила о том,

что составляет суть ее режиссерско-

го видения, четко сформулировав

свое чуткое чувственное отношение

к миру. Галина Борисовна Волчек

сразу же определила себя как чело-

века, который все «видит в цвете и

через цвет», сняв мой предвари-

тельно подготовленный вопрос.

Интервью часто начинаются с

оглядывания назад.

– …Все неспроста, – говорит Га-

лина Борисовна. – Школу я не люби-

ла, с уроков сбегала в Третьяковку

или в «Ударник» на кино. Да, навер-

Галина Волчек:

П
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Галины Волчек

«Пигмалион»

(Из архива театра

«Современник»)



ent Act I in white and/or pastel

colours; Act II – a little darker; Act III

culminating in all the shades and

nuances of the cherry-red – from

light crimson to a dark-red reaching

almost towards violet. "We called it

‘the wild, maddened cherry

orchard’," Volchek says. And then a

grey and black Act IV: the whole of

the play told by colour.

The same happened with

Shaw’s "Pygmalion" (with stage

designer Pavel Kaplevich). Eliza

Doolittle sells violets, and the colour

setting of the production captured

all the nuances of violet, even down

to the tail-coats…

Galina Volchek is a very

demanding director. And light

designers are first her "antagonists",

but when they accept her colour

vision of the production they

become her collaborators. It is thus

that the living process of creating a

production usually develops in order

to establish live contact with the

viewer.

Galina Volchek states that she

cannot imagine life without an

active communication with genuine

art. For years she has tried to mark

her birthdays away from the usual

parties of Moscow, leaving the city

for a while. Last year took her to

Rome: on the early rainy morning of

her birthday she went by taxi to St.

Peter’s to Michelangelo’s "Pieta". It

was not her first sight of Michelan-

gelo’s masterpiece, and Volchek

remembers how when she had seen

this sculpture for the first time she

experienced a kind of an emotional

shock, tears pouring down her

cheeks as she stood before it,

unaware of the passing of time…

Last year she spent more than an

hour again admiring the "Pieta".

Galina Volchek says that she thinks

that sculpture, perhaps unlike any

other art form, is able to retain for

centuries, if not for thousands of

years, the aura, inspiration and cre-

ative energy of the artist. "Could I

give myself a better present on my

birthday?" she asks me. I assume the

question is a rhetorical one.

Natella Voiskounski

"The Tretyakov Gallery" maga-

zine congratulates Galina Volchek

on her birthday and wishes her

many new brilliant premieres, as

well as frequent escapes to cele-

brate her upcoming birthdays with

her favourite paintings and sculp-

tures in her favourite cities and

countries!

ahead. She spent hours in the Muse-

um, sometimes joining guided tours;

as years passed, she seemed to be

able to walk from one of its galleries

to another with her eyes closed,

however paradoxical that might

sound when applied to the visual

arts. Galina Volchek remembers her

mother proudly demonstrating her

daughter’s knowledge of the

Tretyakov Gallery collection. "Will

you" – she used to say – "tell us what

was the first painting purchased by

Pavel Mikhailovich Tretyakov?"; and

Galina, to the great surprise of

guests, would burst out with the

answer…

Thus she absorbed a feeling

for colour, and a perception of

colour into her flesh and blood;

Volchek says that to this day the

juxtaposition of contradictory and

non-matching colours seem to

scratch at her skin.

It is not surprising that the

moment Volchek reads the play

which she is preparing to stage, a

colour image of the whole of the

performance forms itself in her

mind and imagination. One example

was a production of Chekhov’s "The

Cherry Orchard", with the famous

couturier Slava Zaitsev as stage-

designer. He accepted Volchek’s

vision (or perhaps decision): to pres-

Photos 

from the archive 

of the “Sovremennik”

theatre. 

Galina Volchek’s 

production of

“The Cherry

Orchard”.
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оттенки от розового до темно-виш-

невого, почти фиолетового, мы на-

звали это «взбесившийся вишне-

вый сад»… И четвертый – от серого

к черному. Вот вам вся пьеса, рас-

сказанная цветом. 

И «Пигмалион» я рассказала

цветом. Там художником был Павел

Каплевич.  Элиза Дулиттл – букетики

фиалок, и все цветовое решение –

на оттенках фиалковых цветов,

вплоть до фраков… 

Цветовое решение спектакля

неотделимо от светового. И худож-

ники по свету – враги-друзья, дру-

зья-враги… «Сначала обескураже-

ны от поставленных мною задач,

нередко даже принимают их в шты-

ки, – говорит Галина Борисовна, –

потом сами же вдохновляются

ими…». Идет живой процесс обще-

ния между теми, кто создает спек-

такль, для того чтобы состоялся

процесс общения со зрителем… 

В непринужденном разговоре

мы невольно говорим не только о

театре, но и об искусстве вообще.

«Простите за некоторый пафос, –

говорит Галина Борисовна, – но не

могу не общаться с истинным ис-

кусством. Стараюсь сбежать со сво-

его дня рождения. Вот на про-

шлый – сбежала в Рим. В день мое-

го рождения с утра шел дождь. Я ре-

шила сделать самой себе подарок:

взяла такси и поехала на свидание

к Микеланджело – к его «Пьете».

Когда я впервые увидела эту

скульптуру, я испытала шок, слезы

сами по себе лились из глаз, слезы

очищения искусством… Тогда «Пье-

та» не была еще  под защитным кол-

паком… А год назад я стояла перед

этой скульптурой около часа, не

меньше. И поняла, что, видимо,

скульптура, как ни один другой вид

изобразительного искусства, спо-

собна веками, если не тысячелетия-

ми, хранить ауру, энергетику созда-

теля… Разве можно было бы пода-

рить себе в Риме что-нибудь более

ценное, более прекрасное?..» 

Как хорошо, подумалось мне,

что при всей занятости у 

Галины Борисовны нашлось вре-

мя не для формального интервью,

а для искреннего содержательно-

го разговора.

Беседовала 

Натэлла Войскунская 

Журнал «Третьяковская гале-

рея» поздравляет Галину Борисов-

ну Волчек  с днем рождения и жела-

ет ей многих удачных репетиций и

премьер, а заодно – частых побегов

(во сне и наяву)  для общения с лю-

бимыми картинами, скульптурами,

городами и странами!

ное, неспроста. В Третьяковке мог-

ла пропадать часами, время от вре-

мени присоединяясь к экскурсиям.

Помнила, как висят картины в за-

лах… как говорится, могла ходить

по залам с закрытыми глазами, ес-

ли бы это не звучало столь пара-

доксально по отношению к изобра-

зительному искусству. Моя мама

даже хвасталась моими познания-

ми – я могла, например, запросто

назвать самую первую картину в

коллекции Третьякова… С тех пор

ощущение цвета вошло в мою

плоть и кровь, я как бы впитала его

с картинами Третьяковки… И  до

сих пор неверные, неправильные –

субъективно для меня – сочетания

цветов физически царапают мне

кожу…

И нет ничего удивительного в

том, что уже в процессе чтения пье-

сы у Галины Борисовны складыва-

ется колористический образ буду-

щего спектакля.

– Я делала спектакль «Вишне-

вый сад» со Славой Зайцевым, –

вспоминает Галина Борисовна. –

И счастлива, что он – художник –

принял мое цветовое решение

спектакля. Первый акт – все оттен-

ки белого и немного пастельных,

светлых тонов. Второй акт – не-

сколько темнее, глуше. Третий – все

Сцены 

из спектакля 

Галины Волчек

«Вишневый сад»

(Из архива театра

«Современник»)


