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РАЗДЕЛ 1. ТРАДИЦИИ И АКТУАЛЬНЫЕ ТЕНДЕНЦИИ  

РАЗВИТИЯ ХУДОЖЕСТВЕННОГО МЕТАЛЛА 

 

УДК 73 

 

Е. Н. Даутов 

 

МЕЖДИСЦИПЛИНАРНЫЕ ИССЛЕДОВАНИЯ  

ОСОБЕННОСТЕЙ И ВОЗМОЖНОСТЕЙ СОВМЕСТНОЙ РАБОТЫ 

ХУДОЖНИКОВ ПО МЕТАЛЛУ С ХУДОЖНИКАМИ  

ИНЫХ СПЕЦИАЛИЗАЦИЙ, А ТАКЖЕ ПРЕДСТАВИТЕЛЯМИ 

ДРУГИХ ТВОРЧЕСКИХ ПРОФЕССИЙ 

 

Цель исследования заключается в выявлении возможностей и 

особенностей коллаборации представителей различных творческих 

профессий. Актуальность работы обусловлена необходимостью реализации 

проектов, предполагающих кооперацию художников по металлу с 

представителями иных творческих профессий. Новизна исследования 

состоит в рассмотрении творческой коллаборации в русле 

междисциплинарного подхода к современному декоративно-прикладному 

искусству. 

Ключевые слова: искусство, междисциплинарность, искусствоведение, 

художник, творчество, коллаборация. 

 

E. N. Dautov 

 

INTERDISCIPLINARY STUDIES OF THE FEATURES  

AND POSSIBILITIES OF THE COLLABORATION OF METAL ARTISTS 

WITH ARTISTS OF OTHER SPECIALIZATIONS, AS WELL AS 

REPRESENTATIVES OF OTHER CREATIVE PROFESSIONS 

 

The study aims to identify the possibilities and features of the collaboration 

of the representatives of various creative professions. The work is relevant due to 

the need to implement projects involving the cooperation of metal artists with 

representatives of other creative professions. The novelty of the research consists 

in considering creative collaboration from the perspective of the interdisciplinary 

approach to contemporary decorative and applied art. 

Key words: art, interdisciplinarity, study of art, artist, creativity, 

collaboration. 

 

Проблема поиска новых форм выражения и эстетических идеалов 

является основным направлением исследований в современном 

искусствоведении. Неустанный поиск формы без выхолащивания чистой 

сути сопровождает путь Мастера вечно. Изучая историю искусства, мы 
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видим образцы подлинной страсти художника в его стремлении к 

бесконечному совершенству. Однако с 60–70-х гг. XX в. в современном 

искусстве, в том числе в визуальных его видах, явно прослеживается акцент 

на самом внешнем выражении, не столько даже форме как таковой, но 

форме, подменяющей (пытающейся подменить) содержание. Л. Л. Чакина, 

изучая «новую визуальность» в живописи и словесном искусстве, указывает 

на то, что возникновение данного феномена обусловлено не столько сменой 

картины мира вследствие научных достижений и технических открытий, 

сколько кризисом в искусстве [17]. Состояние кризиса способствует 

порождению новых смыслов и идеалов и интерпретации уже имеющихся в 

русле современных тенденций искусствоведения. Так, Л. Н. Малкина 

выявила ряд эстетических направлений в трактовке понятия прекрасного с 

целью определения основы эстетических программ художников [9], а 

И. Г. Михайлова предложила авторскую интерпретацию художественных 

стилей и направлений в искусстве сквозь призму синтеза этических и 

эстетических идеалов [10]. 

В современном обществе становится неоспоримым тот факт, что 

«традиционные» границы искусства не только не позволяют реализовать 

художественное видение, но и не включают в себя и традиционные виды 

искусств (такие как, например, проведение чайной церемонии), 

существующие много столетий. Пространство искусства становится все 

более широко трактуемой категорией. Скульптура, выполненная в металле, 

перестает быть только самостоятельным произведением, не учитывающим 

культурологический контекст, в котором оно реализуется. 

Многие исследователи отмечают огромный потенциал синтеза 

искусств, рассматривая его в качестве основы для порождения новых идеалов 

и смыслов. Так, Л. Н. Мун считает, что синтез искусств представляет собой 

постоянно продолжающийся процесс создания нового в науке, образовании и 

искусстве, обладающий импровизационной природой [11]. 

А. А. Бахтин определяет синтез искусств как сочетание различных 

видов искусств, которое способно оказывать единое эстетическое 

воздействие [2]. Синтез искусств является одной из наиболее 

распространенных тенденций, так как помогает найти такие решения, 

которые позволяют создателям произведений генерировать новые идеи и 

представлять свою интерпретацию предложенных ранее смыслов. В 

контексте синтеза искусств рассматриваются литература [5; 6; 7; 14], музыка 

и театр [1; 2; 8; 13; 16], балет [3] и живопись [18], архитектура [4; 12; 15]. 

Таким образом, говоря «синтез искусств», по сути, как в научной дискуссии, 

так и в совершенно бытовом разговоре, можно подразумевать самый 

широкий спектр слияния различных проявлений социума и шире — всего 

бытия. 

Относительно художников по металлу можно сказать, что они 

являются деятелями искусства, которые в большей степени характеризуются 

стремлением к творческим коллаборациям. Металл как материал являлся 
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основой для представления других форм творчества, например огранки 

драгоценных камней, фактически с момента развития навыков его обработки. 

Современные художники по металлу могут использовать вторичное 

сырье, а также такие материалы, как нержавеющая сталь, латунь, бронза, 

ржавый стальной лист, алюминий или свинец, которым придается форма как 

непосредственно молотком, так и при помощи сварки. 

В творческом пространстве являются широко известными случаи 

совместных работ художников по металлу и по дереву, скульпторов. В самых 

новейших проектах также могут участвовать ландшафтные дизайнеры, 

мастера по свету, и даже режиссер. 

С точки зрения целостного восприятия предмета и/или среды ключевой 

тенденцией в настоящее время является то, что современные скульптуры, 

выполненные в металле, «сходят» со своего монумента и становятся частью 

окружающего мира, с этого момента они перестают отдаляться от человека и 

словно требуют отдельного диалога. Такое произведение искусства может 

стать частью ландшафтного дизайна или иметь «бытовой» функционал 

(например, потолочный светильник) и при этом сохранять высокую 

художественную ценность (см. ил. 1). Однако данный процесс (создания 

целостного впечатления, феномена произведения искусства, при этом 

являющегося органичной частью окружающего «средового дизайна») 

невозможен без привлечения художников, дизайнеров различных 

специализаций, представителей смежных творческих профессий. 

Поэтому, по мнению автора, основным вопросом междисциплинарных 

исследований в области творческих коллабораций между художниками по 

металлу и представителями смежных творческих специализаций и профессий 

представляется вопрос о первичности творческой идеи. Очевидно, что 

именно она, как лежащая в основе любых профессиональных замыслов и 

эскизов, должна определять подходы к трактовке творческого пространства, 

поиска смыслов и аллегорий. 

Очевидно, что на ил. 1 наиболее значимой является именно мысль 

автора о случайности пробивающегося сквозь хаотично разбросанные ветки 

света, целью которого является не осветить все, а показать, что даже немного 

света не есть тьма, подчеркнуть ценность даже самых небольших усилий 

привнесения света в мир. Очевидно, что роль специалиста по освещению тут 

вторична и полностью подчинена идее художника, в то время как при 

создании не произведения искусства, а только эстетической потребительской 

вещи более значим был бы подход первого. 

При изучении ил. 2 все не настолько очевидно. С одной стороны, 

преимущественно скульптура или скульптурная композиция вне зависимости 

от стиля и техники исполнения является доминантой в определенном 
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пространстве искусства. С другой стороны, на ил. 2 представлен результат 

творческой коллаборации, где центральная роль отводится ландшафтному 

дизайну, а фигура «смятого куба» необходима для отражения реальности, где 

созданное природой подчиняется порядку, а дополняющая их фигура не 

имеет правильных линий, олицетворяя одновременно искусственный хаос и 

искусственный порядок, что аллегорически отсылает нас к абсурдности 

современных общественных отношений, вмешивающихся в естественный 

ход вещей и создающих неверные установки, в которых искаженно 

отражается природа человека. 

Поэтому, по мнению автора, стимулом для поиска новых форм 

является трансформация пространства искусства, которое все больше 

становится частью повседневной жизни и может приобретать вид вещей, 

используемых в повседневной жизни, а творческие коллаборации могут быть 

реализованы между любыми представителями творческих и технических 

профессий при условии, что преимущественное значение будет иметь 

творческая идея. 

Актуальные глобальные тенденции включают в себя 

междисциплинарность. Междисциплинарный подход активно используется 

при проведении исследований [например: 21], так как он позволяет 

задействовать знания из разных областей и использовать их для построения 

теорий и концепций, отличающихся глубиной проработки теоретических 

положений. В практической деятельности данный подход предполагает 

сотрудничество людей, являющихся специалистами в разных областях, и 

способствует всесторонней проработке проблемы, которую они должны 

решить в результате коллаборации. 

Междисциплинарность, межпредметные исследовательские связи, 

слаженная работа научных и рабочих коллективов, состоящих из 

профессионалов различных специализаций, характерны и для современного 

искусства [20], в том числе декоративно-прикладного, которое начинает 

раскрываться в союзе с другими современными материалами и в 

архитектурной среде. Отражение глобальных тенденций в искусстве 

приводит к появлению работ, созданных группой специалистов в разных 

сферах, которые в процессе сотрудничества руководствуются единым 

замыслом с целью порождения новых форм выражения и эстетических 

идеалов для оказания воздействия и выражения новых идей, либо 

переосмысления старых посредством междисциплинарного синтеза знаний. 

Московская государственная художественно-промышленная академия 

имени С. Г. Строганова творчески осмысляет и модные веяния, и диктуемые 

временем долженствования как в сфере производственной, так и в сфере 

научных исследований. Так, знаковым в этом смысле стало сотрудничество 
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по курированию дипломных проектов на базе трех кафедр академии — 

кафедры художественного проектирования интерьера, кафедры 

художественного стекла и кафедры художественного металла. Практической 

частью и результатом выпускных работ стало проектирование реального 

объекта на Алтае. 

В дальнейшем данный опыт на базе Московской государственной 

художественно-промышленной академии имени С. Г. Строганова 

планируется расширить, привлекая к творческому взаимодействию 

профессионалов с других кафедр вуза, а также сторонних специалистов 

архитектурных, инженерных и гуманитарных специализаций. 

Безусловно, междисциплинарные, межвидовые проекты с развитой 

сетью кооперации действий профессионалов различных специализаций — 

насущная необходимость уже сегодняшнего дня. Специализация 

«Художественный металл» очень ярко высвечивает и все выигрышные 

моменты, и все недочеты реально существующих опытов коллаборации и 

может служит опытной площадкой для отработки возможностей 

взаимодействия представителей различных творческих профессий в целом. 
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КОМПОЗИТНЫЕ ТЕХНОЛОГИИ:  

ХУДОЖЕСТВЕННЫЙ МЕТАЛЛ И КЕРАМИКА  

 

Данная работа посвящена композитным технологиям, истории и сфере 

применения изделий, выполненных в этих техниках. Описываются булат, 

дамасская сталь, мокуме-гане, нерикоми — их связь между собой, 

технологические особенности изготовления, а также возможности 

применения, которые стоит учитывать при проектировании художественных 

изделий.  

Ключевые слова: композитная сталь, булат, дамасская сталь, 

мокуме-гане, нерикоме. 

 

Yu. Kh. Sarkisyan 

  

COMPOSITE TECHNOLOGY:  

ARTISTIC METAL AND CERAMIC 

 

This work is devoted to composite technologies, the history and scope of 

products made in these techniques. The article describes bulat, Damascus steel, 

mоkume-gane, nerikomi – their relationships with each other, technological 

features of the manufacture, as well as the possibilities of application, which 

should be considered when designing artistic products. 

Key words: composite steel, bulat, Damascus steel, mоkume-gane, nerikomi. 

 

Что такое композит, из каких материалов он может состоять, каковы 

его особенности, как правильно его составлять, какие композитные 

технологии использовались человеком при создании холодного оружия и 

предметов прикладного искусства и как их можно использовать в 

современном искусстве? 

На сегодня существует большое количество видов современных 

композитных материалов и технологий — они применяются в самых 

различных областях человеческой деятельности. Хотел бы начать с 

некоторых композитных технологий, которые традиционно использовались 

человеком в производстве клинковой стали с давних времен.  

Дамасская сталь является самым древним и самым ярким 

представителем композитных металлов. Сегодня эта техника уже хорошо 

изучена и широко практикуется в сфере художественного оружия.  

Существует несколько видов дамасской стали по способу набора и 

компоновки различных по составу сталей (древовидный, мозаичный), они 

различаются по структуре торцевого шлифа и текстуре графического рисунка 
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на поверхности изделия. Эти виды имеют условные названия, так как они 

могут плавно переходить один в другой или сочетаться в одном изделии. 

Также они могут быть различными по качеству применяемых материалов и 

количеству заложенных слоев, использованию нержавеющих сплавов, 

чистого никеля и металлических порошков.  

Булат (cast damascus) также можно отнести к композитной стали, 

поскольку он тоже имеет ярко выраженную неоднородную структуру, 

изделия из булатной стали по текстуре похожи на некоторые виды дамасской 

стали и неопытный глаз может не найти между ними разницы, однако 

способы их производства совершенно разные. 

Если в основе дамасской стали лежит горновая сварка различных по 

составу материалов, то булат варится в специальном тигле в особых 

условиях. По составу это сплав, состоящий из очищенного железа и углерода 

количеством от 1 % до 2 %.  

При медленном остывании слитка в тигле происходит кристаллизация 

металла, которая и является основной технологической особенностью этого 

метода. Крупные ферритные дентриты, прорастая внутри слитка при 

остывании, заполняют весь его объем, а более легкоплавкий состав (более 

насыщенный углеродом) заполняет межкристаллическое пространство, и мы 

в результате последующей ковки слитка в изделие получаем на его 

поверхности крупный древовидный рисунок, что говорит о неоднородности 

металла. Появилась эта технология в регионах Индии, Пакистана и Ирана в 

Средние века. 

Эти технологии с древних времен традиционно связаны с 

производством холодного оружия высокого качества. Мастера умело 

использовали преимущества и особые возможности изделий из композитных 

материалов, их твердость, сочетающуюся с гибкостью, высокие режущие 

способности, отсутствие хрупкости, а также необычайную красоту 

естественного узора на поверхности изделий.  

Существует еще один природный вид композитной стали, который не 

земного происхождения — это метеорит. Он имеет ярко выраженную 

крупную кристаллическую структуру на торцевом спиле, что говорит о его 

неоднородном составе. В большинстве случаев это сплав железа и никеля в 

различных пропорциях. 

Хотя по твердости и составу этот материал не сопоставим с булатом и 

дамасской сталью, его использовали малазийские кузнецы для создания 

культового клинка (криса). 

Имея большой опыт в ковке дамасской стали, я как художник не мог не 

обратить внимание на необычные декоративные свойства этого материала, на 

его графические и конструктивные возможности, и на примерах некоторых 

своих работ, хочу рассказать о различных видах кузнечной сварки 

композитных материалов, о химической и термической обработке, которые я 

применяю для придания большей выразительности и контраста в некоторых 

изделиях. 
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Термическая обработка дает цветовую градацию тех металлических 

сплавов, которые были использованы в изделии, причем цвета ярче и 

контрастнее, если предварительно провести правильную обработку изделия. 

Она состоит из простых операций, которые обычно завершают обработку 

изделий из дамасской стали, но с некоторыми нюансами: протравка в слабой 

кислоте для придания легкого рельефа и проявления текстур графического 

рисунка самого материала, полировка мягким войлоком с использованием 

полировочных паст и тщательное обезжиривание всего изделия.  

Нагрев лучше всего производить в электрической печи или муфеле, где 

можно контролировать выставленную температуру, например, 300 °C, и 

выдержать ее в течение некоторого времени для полного прогрева массы 

изделия. Каждая из сталей, которая входит в состав композита, покрывается 

оксидной пленкой, толщина которой регламентируется составом данного 

сплава, а цвет, как известно, зависит именно от толщины образовавшейся 

прозрачной оксидной пленки на поверхности. Таким образом, правильный 

подбор сталей для составления композита и правильный подбор температур 

конечной обработки изделия дают нам в итоге вполне контролируемую 

цветовую палитру. А если в контраст сталям использовать никелевые 

прослойки или же фон из чистого никеля, который остается естественным 

цветом при этих температурах, то декоративный эффект изделия еще больше 

усилится. 

Травление изделий из композитных материалов для выявления 

текстуры тоже может стать одним из инструментов в достижении 

художественной выразительности. Оно может быть легким, поверхностным, 

глубоким и сквозным — в зависимости от поставленной цели художника. 

Также травление, в зависимости от химического состава раствора и металлов, 

используемых в изделии композита, может придать целую палитру 

черно-белых оттенков, которые в свою очередь зависят от количества 

примесей в сталях и их термической обработки. Например, темные тона 

приобретают высокоуглеродистые стали, наличие кремния придает глубокий 

черный оттенок, а примеси в виде никеля — светлые тона. 

Глубокое травление может придать изделию высокую рельефность или 

же ярко выделить текстуру рисунка дамасской стали на клинках. Главное — 

знать, что для этого ярко выраженного эффекта необходимо использовать как 

можно более контрастные материалы и травление производить менее 

крепкими растворами в более длительном протяжении времени, тогда 

рисунок текстуры становится контрастным. 

Сквозное травление возможно лишь при использовании очень 

контрастных материалов, например, чистого никеля и малоуглеродистой 

стали, где железо вытравляется полностью, а никелевая структура остается. 

Обычно этот прием я использую в изделиях небольшого размера. Важно 

понимать, что принцип этого приема тесно связан с конструктивными 

особенностями изделия, которые закладываются в самом проектировании 

изделия, где материал, не поддающийся травлению, должен быть связан 
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внутри конструктивно, чтобы не разрушиться при вытравке второго металла. 

Особый нерукотворный эффект приобретает оставшийся материал в виде 

структурной решетки при близком рассмотрении. 

Составление пакета из нескольких сталей, чередующихся по твердости 

по принципу слоенного теста или многослойной фанеры, является самым 

простым способом ковки дамасской стали. Сварив несколько слоев, можно 

повторять этот процесс несколько раз, так мы получим увеличение 

количества слоев в пакете с геометрической прогрессией и доведем это 

количество слоев до нужного нам результата в зависимости от задуманной 

идеи. Такой материал кузнецы обычно называют диким или древовидным 

дамаском, он используется для изготовления клинкового оружия. Для 

усложнения структуры и рисунка этого материала мастера используют 

всевозможные приспособления в виде подкладного инструмента или же 

периодически скручивают и вновь сваривают заготовку. Этот древний и 

традиционный способ производства появился вместе с индустрией холодного 

оружия. 

Как же выглядит сам процесс горновой сварки? Заготовка для дамаска 

состоит из стального прута, к концу которого приварены стальные пластины, 

разные по своему качеству и химическому составу, набранные в пакет 

особым образом в зависимости от преследуемой цели. Далее мастер 

разжигает дробленый уголь или кокс в горне и помещает пакет в самое 

горячее место. Поскольку рабочая температура горна очень велика, кузнец 

работает в специальной одежде и защитных очках. Нагрев пакет до красного 

цвета, он посыпает его флюсом для растворения образующейся оксидной 

пленки между слоями пластин. Когда флюс потечет, и заготовка нагреется до 

ярко-белого цвета, а слои металла слипнутся друг с другом, кузнец быстро 

переносит заготовку под бойки уже включенного пневматического молота и 

начинает кузнечную сварку — сначала легкими, потом более сильными 

ударами, перемещая заготовку вдоль бойков. Сварка плавно переходит в 

протяжку заготовки, и когда она достигает определенной длины, кузнец 

надрубает ее по центру специальным топориком и складывает вдвое. Затем 

снова повторяется процесс нагрева в горне и сварка, снова проковка и 

складывание. Это повторяется до тех пор, пока мастер не наберет нужное 

количество слоев. Следующий шаг — ковка самого изделия, но уже при 

более низких температурах. Эта часть работы требует постоянного 

напряжения мастера, ведь любая неточность или невнимание приводят к 

браку, материал ревнив и требователен, малейший перегрев заготовки — и 

композит перестает свариваться или рассыпается на части прямо под 

бойками. Поэтому помимо определенного кузнечного опыта мастер с 

большой точностью должен чувствовать температуру, необходимую для 

сварки выбранных сталей. 

Появление мозаичного способа набора рисунка дамасской стали — 

явление сравнительно недавнее (конец XX века), а получило оно особое 
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развитие в последнее время, хотя отдельные образцы изделий, сложенных 

необычным образом, попадались еще в Средние века. Возможно, это связано 

с бурным развитием сталелитейного производства, улучшения качества 

нержавеющих сталей, которые вытеснили с рынка потребления дамасскую 

сталь, оставив ей место традиционно-ремесленного характера. И мастера, и 

художники вынуждены были искать новые возможности работы с этим 

материалом — использовать его уже не только как оружейную сталь, но с 

учетом ее особых декоративных качеств. 

Принцип мозаичного набора композита не так уж сложен. Скорее, он 

был слишком иррационален для древних времен, и на основные качества 

клинка, режущие и рубящие, особо не влиял. 

Но сегодня, имея большой выбор сортамента сталей, имея современное 

кузнечное оборудование и газовые печи, мастера с удовольствием 

используют принцип мозаичного сложения, соревнуясь в творчестве и 

находя в этом особую эстетическую красоту. Тем более варианты мозаичных 

комбинаций практически бесконечны. Но выковать материал, используя 

принцип мозаичных комбинаций, — это еще только половина дела. 

Важнейшим этапом является правильное использование этого материала в 

создании задуманного изделия.  

От того, как мастер или художник приступит к раскрытию внутреннего 

содержания набранного мозаичного пакета, и того, как форма предмета будет 

сочетаться с тем набором графических хитросплетений материала, которые 

неминуемо выйдут на поверхность изделия, и того, какая будет применена 

конечная обработка поверхности, зависит окончательный результат.  

Существуют также композиты из цветных металлов. Эти материалы 

традиционно использовались в Средние века японцами при создании 

предметов прикладного искусства и активно используются сейчас. 

Технология называется мокуме-гане. Компоновка цветных металлов, таких 

как медь, никель, серебро и золото, может быть самая разнообразная — все 

зависит от мастера и его конечной цели. Также японцы используют 

различные сплавы золота, компонуя их с серебром или медью. Техника 

изготовления самих композитов имеет свою специфику и зависит от 

используемых металлов. 

Предварительно пластины шлифуют и обезжиривают, складывая в 

пакет кубической или прямоугольной формы, зажав плотно специальной 

стальной струбциной. Далее все это помещают в печь с восстановительным 

пламенем или же в вакуумный муфель. Спекание пакета происходит на грани 

плавления самого легкоплавкого металла из этого композита. Металлы, 

плотно прижимаясь друг к другу, спекаются в монолит на молекулярном 

уровне, что позволяет мастеру в дальнейшем прокатывать в вальцах или 

проковывать на наковальне пакет до нужной толщины. Для увеличения 
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количества слоев можно повторить спекание, предварительно нарезав 

заготовку на пластины и сложив их в нужный пакет. 

Техника мокуме-ганэ традиционно использовалась японцами в мелкой 

пластике, при изготовлении посуды, а также фурнитуры холодного оружия. 

Эта технология существует и поныне. 

Как правило, для модулирования мозаичного принципа в дамасской 

технологи я применял мягкие материалы, такие как цветной пластилин или 

цветные глины, а в недавнем прошлом открыл для себя технологию, 

связанную с использованием цветных глин и фарфоровых масс для создания 

керамической посуды. 

«Агатевара» — это одна из ранних таких технологий, которая была 

придумана на территории Китая в Средние века. Дословно она обозначала 

имитацию природного камня. В дальнейшем японцы переняли и по-своему 

развили эту технологию, используя различные цветные глины. Она получила 

особенно широкое развитие уже в конце XX века под названием нерикоми. 

Разновидностью техники нерикоми является техника нарияги, что означает 

«смешивай и вытягивай». Ее особенностью является то, что разные цветные 

глины смешиваются и формируются непосредственно на гончарном круге. 

Нерикоми же предполагает более широкий диапазон приемов при 

составлении композитов из глин, она похожа на технику мозаичного дамаска, 

где компоненты складываются в пакет таким образом, что можно получить в 

разрезе геометрический повторяющийся рисунок или даже орнамент, 

который в конечном изделии может выйти на поверхность как узор, 

подчеркивающий конструктивную суть самого изделия. 

Используя свой опыт в дамасской технологии, я легко перенял 

специфику керамического принципа составления композитных комбинаций. 

Глина, и в особенности фарфор, способна практически в той же 

последовательности, что и металл, пройти весь цикл сращивания и 

модуляции цветных композитов без потери четкости мелкого модуля. Я с 

удовольствием обнаружил их явную близость не только в технологических 

моментах смешивания и раскрытия внутренней структуры, но и в 

композиционных сходных закономерностях, связанных с тональными и 

графическими средствами выражения, где работают одни и те же законы 

визуального восприятия. 

Но существуют и свои специфические трудности, связанные с 

техническими знаниями материала — цветные глины должны подходить 

друг к другу по усадке при сушке и особенно при обжиге, иначе изделие 

может деформироваться или разрушиться. В восьмидесятые годы прошлого 

столетия техника нерикоми активно распространилась по всему миру, многие 

мастера и художники стали использовать промышленные цветные глины, 

близкие по составу, что способствовало продвижению новых возможностей в 

этой области искусства керамики. 
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А. И. Багаутдинов, А. А. Александрова 

 

ИННОВАЦИИ В ИСКУССТВЕ.  

СОВРЕМЕННЫЕ ТЕХНОЛОГИИ И СРЕДСТВА ПРОЕКТИРОВАНИЯ  

В ХУДОЖЕСТВЕННОЙ ОБРАБОТКЕ МЕТАЛЛА 

 

Симбиоз науки и искусства, свойственный эпохе постмодернизма, 

находит свое отражение в современном изобразительном искусстве и влияет 

на развитие мирового арт-рынка. Как следствие, расширяется диапазон 

творческих практик и вовлекается все большее количество людей 

в профессиональную художественную деятельность. В свою очередь, 

появление высокотехнологичных инструментов, используемых как на этапе 

проектирования, так и непосредственно при изготовлении произведений 

искусства, открывает новые форматы и стимулирует возникновение ранее 

не существовавших в арт-среде концепций и выразительных средств. 

Вследствие этого академические программы, реализуемые в СПГХПА имени 

А. Л. Штиглица (кафедрой художественной обработки металла) и в других 

художественных вузах, включают в себя, наряду с традиционными 

подходами, изучение компьютерного моделирования, работу со станками с 

ЧПУ, использование аддитивных и других современных технологий 

художественной обработки материалов. 

Ключевые слова: постмодернизм, искусство, компьютерное 

проектирование, современные технологии, художественная обработка 

металла, лазерное гравирование, художественна сварка, кафедра 

художественной обработки металла. 

 

A. I. Bagautdinov, A. A. Alexandrova 

 

INNOVATIONS IN ART.  

MODERN TECHNOLOGIES AND DESIGN TOOLS  

IN METAL ART PROCESSING 

 

Art and science symbiosis, inherent in the postmodernism, finds its 

reflection in modern art and influences on the world art market development. As a 

result, the range of creative practices is expanding and more people are involved in 

professional artistic activities. In turn, the emergence of high-tech tools, used both 
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during design phase and art works production, opens up new formats and 

stimulates the creation of concepts and expressive means that did not previously 

exist in art. As a consequence, the academic programs implemented at the Stieglitz 

Academy (by the Metal Arts Department) and other art universities include, along 

with traditional approaches, computer modeling, CNC machining, using of 

additive and other modern techniques of artistic processing of materials. 

Key words: postmodernism, art, computer design, modern technologies, 

artistic metal processing, laser engraving, artistic welding, Metal Arts Department. 

 

Постмодернизм — новый интерес к симбиозу науки и искусства 

(Неоренессанс современности). Мы живем в очень интересное время — 

время постмодернизма. Оно имеет свои несомненные черты, которые 

чрезвычайно сильно влияют не только на общественную жизнь, научную 

мысль, философию, литературу, музыку и изобразительное искусство. 

О постмодернизме написано множество статей и книг, до сих пор идут споры, 

какие положения его неоспоримы, а какие необходимо внести в его 

обширную характеристику. Нам более интересны некоторые черты 

постмодернизма, которые непосредственно связаны с изобразительным 

искусством. Довольно убедительно их сформулировал ученый, искусствовед 

и художник И. Н. Таганов: «“цитирование” в форме заимствования уже 

разработанных манер, стилей и технических приемов искусства, в том числе 

популярных в предшествующие исторические эпохи; // преднамеренное 

использование приемов эклектики и пастиша, позволяющих совместить в 

одном произведении сюжеты, стили и технические приемы изобразительного 

искусства различных стран и эпох; // привлечение современных научных и 

технических разработок для модификации и расширения арсенала 

изобразительных средств; // фрагментарность сюжетов и композиций, 

обеспечивающая неоднозначность интерпретации художественного замысла 

произведения и позволяющая зрителю принять активное участие в 

виртуальном завершении творческого процесса» [2, с. 68–69]. Считается 

также, что непосредственное влияние на живопись, графику, скульптуру 

и декоративно-прикладное искусство оказывает кино, реклама, фотография и 

телевидение. Часто это влияние оценивается негативно, и мало кто замечает, 

что и традиционное искусство равным образом обратно влияет на кино, 

фотографию, рекламу и т. д. Достаточно вспомнить победное шествие 

абстракционизма или сюрреализма. 

Несколько лет назад я стал давать задание своим студентам по 

фотографированию натюрмортов, которые они увидели или построили сами. 

Мы работали над темой натюрморта в технике гальванопластики (рельеф). 

Потом, просматривая получившуюся серию фотографий, выбирая лучшие, 

мы часто получали материал, который помогал нам быстро двигаться вперед. 

Прежде фотографию на нашей кафедре ввел мой коллега профессор 

Ю. Х. Саркисян как вспомогательное задание по теме «Автопортрет в 

медали», и это было очень удачное нововведение. Совершенно очевидно, что 
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великие режиссеры и фотографы ХХ–ХХI вв. могут оказать самое 

благотворное влияние на учебный процесс в художественных вузах.  

Также одной из черт нашего времени является массовое занятие 

искусством, великое множество людей делает его своей профессией или 

занимается им в свободное время, нередко выбирая его в качестве основного 

хобби. Имеется колоссальное количество всевозможных курсов по живописи, 

графики, декоративно-прикладному искусству и совершенно неожиданных 

предложений. Интернет позволяет учиться любому виду искусства из почти 

любой точки планеты. Специальности художника, дизайнера, куратора, 

арт-дилера становятся очень популярными среди молодежи, так как кроме 

романтического флера и часто самых искренних устремлений существует и 

другой фактор. Бурное развитие арт-рынка, стартовавшее еще в 60-х годах 

ХХ века и набравшее многомиллиардные денежные обороты в ХХI веке, и 

основная тенденция современности — самый пристальный интерес к 

молодым, буквально начинающим художникам, на творчестве которых 

можно делать очень большие деньги. Один из самых серьезных 

отечественных исследователей современного арт-рынка А. А. Аратюнова 

пишет: «Динамика цен на работы модных художников ложится в основу 

профессиональных аналитических исследований финансовых компаний, 

модели коммерческого поведения художников становятся предметом 

изысканий экономистов и математиков, тонкая грань, проходящая между 

ценой и ценностью, — богатая почва для культурологических и философских 

споров. Причина такого повального увлечения этими сюжетами может 

показаться очень прозаической — это беспрецедентный рост объемов рынка, 

начиная с нового тысячелетия» [1, с. 28]. Отсюда появление все 

возрастающего количества музеев современного искусства, галерей, ярмарок, 

биеннале и т. д. 

Несмотря на яростные споры сторонников и противников 

коммерциализации искусства, рынок и невиданная свобода творческого 

самовыражения, которую декларировал и убедительно продвигал авангард 

ХХ века, вошла в век ХХI и двигает дальше современное искусство. 

Конечно, качество искусства нашего времени по большей части вызывает ряд 

вопросов, но это совершенно точно не повод для большой тревоги или 

истерики, которые высказывают философы, художники или люди, 

непосредственно связанные с искусством, нередко утверждающие смерть 

искусства. Как появлялись ранее, так появляются и сейчас большие 

художники, и им не мешают ни ирония, ни эклектика, ни игра, столь 

характерные для нашего времени.  

Возможно, вступление к статье о современных средствах 

проектирования и технологиях художественной обработки металла 

получилось слишком пространным, но без оценки нашего времени и его 

закономерностей нельзя объективно оценить инструменты, которые оно нам 

подарило. Нас как преподавателей композиции более всего интересуют 

современные средства проектирования, то есть компьютерные технологии, 
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которые глобально расширяют и повышают возможности подачи 

творческого замысла художника.  

Достаточно часто художники старших поколений крайне отрицательно 

относятся к компьютерному проектированию, уверяя, что компьютер 

«мертвит» проект, делает его менее выразительным, что исчезает творческая 

индивидуальность художника, его стиль и так далее. Все эти рассуждения 

крайне несправедливы, не стоит забывать, что компьютер — это лишь 

инструмент в руках художника, такой же как кисть, стек или карандаш. 

Особенно жестко высказался против использования компьютера в искусстве 

философ Жан Бодрийяр, утверждавший, что компьютерные технологии 

привели к потере контроля разума и господству иррациональных сил в 

обществе и культуре, что искусство утратило прямую связь с реальностью, 

подмененной виртуальной реальностью. Это весьма спорное заявление, так 

как до сих пор самыми востребованными видами искусства являются 

живопись и фотография. А владение компьютерными программами 

становится обязательным условием при приеме на работу в серьезную 

архитектурную, дизайнерскую, ювелирную, собственно любую связанную с 

промышленным или декоративно-прикладным искусством фирму. Поэтому 

так понятны стремления студентов творческих вузов изучать наряду с 

традиционными дисциплинами современные компьютерные технологии. 

Сегодня молодой художник изучает компьютерную графику, которая 

необходима как на этапе эскизирования и подачи материала, так и при 

создании объекта творчества. 

Постмодернизм отличает интересная способность сочетать в себе как 

ретроспективные, так и футуристические принципы. В нем есть важнейшая 

сторона, которая является глубоким и необходимым этапом в истории 

современного искусства — это внимательное и очень доброжелательное 

отношение к старому искусству, в отличие от модернизма, отрицавшего 

прошлое. Одновременно с этим отсутствие консерватизма позволяет 

художнику легко адаптироваться к технологическим изменениям и 

появлению принципиально новых форм творческого высказывания.  

Интересен также темп молниеносного развития и совершенствования 

компьютерных технологий. Это серьезное отличие от многовекового 

развития традиционных инструментов, приемов работы изобразительного и 

декоративно-прикладного искусства, имевших длительное развитие и 

остановившихся, приняв свои окончательные формы. Известный теоретик 

А. В. Флеров, оставивший после себя множество трудов о технологических 

приемах и способах художественной обработки металла, дал точную 

характеристику этому процессу: «Инструменты и приемы работы, 

эмпирически найденные в процессе практической деятельности, как бы 

застывали и в дальнейшем передавались из поколения в поколение в почти 

неизменной форме. Это явление “застывания” технических приемов, формы 

инструмента и способов художественной обработки металла отмечается 

многими учеными» [3, c. 8–10]. Далее он вносит некоторые коррективы, 
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утверждая, что XIX век внес некоторую механизацию в приемы обработки 

драгоценных металлов, которая в основном сводилась к ускорению и 

удешевлению производства. Здесь можно добавить, что XIX и XX вв. внесли 

также весомую механизацию не только в приемы обработки драгоценных 

металлов, но и в совершенно другие виды художественной обработки, о чем 

речь пойдет впереди. Возвращаясь к современным компьютерным 

технологиям, необходимо упомянуть возникновение таких инструментов, как 

3D-принтер и 3D-сканер с их богатыми возможностями, которые широко 

применяются не только для художественной обработки металла, но также 

охватывают и другие сферы арт-индустрии. Само по себе виртуальное 

проектирование и 3D-моделирование являются не только вспомогательной 

функцией при переходе в «реальный мир», но уже широко выступают как 

самостоятельные акторы в искусстве, достаточно вспомнить такие формы, 

как видео-арт, инсталляции и прочее. 

Технологическая схема — компьютерное проектирование, 

компьютерное моделирование, компьютерная визуализация, 3D-печать, 

литье — становится нормой при работе с художественным металлом. Именно 

по такой схеме была спроектирована и выполнена наша работа «Реликварий» 

(ил. 1). На кафедре художественной обработки металла работа с 

3D-моделированием, с 3D-сканером и 3D-принтером становится 

повседневным явлением. Появляются интересные студенческие работы, 

одной из таких пионерских вещей была очень образная, грамотно 

спроектированная и превосходно выполненная в материале дипломная 

работа Д. Демина (литье, чугун). Также несколько позже Я. Крахина 

убедительно продемонстрировала высокие результаты 3D-моделирования в 

своей дипломной работе — в серии ювелирных украшений (литье, серебро). 

С тех пор на кафедре было выполнено множество работ в различных 

областях художественной обработки металла с использованием современных 

компьютерных технологий, и стало очевидным то, что раньше вызывало 

споры. В этой связи хотелось бы упомянуть трех знаменитых художников 

современности — Дэмьен Херст, Ай Вэйвэй и Джефф Кунс, — которые на 

данный момент делают самые дорогостоящие по себестоимости проекты с 

использованием как традиционных, так и самых современных технологий и 

материалов. 

Ранее упоминался 3D-сканер как один из интереснейших инструментов 

нашего времени. Пока этот инструмент осваивается в учебном процессе, и 

уже есть обнадеживающие результаты в малой пластике, как правило, в 

технике художественного литья. Мы также видим его богатые возможности 

при создании творческих работ из металла — это включение в произведения 

отсканированных самых неожиданных невероятных элементов. О таких 

возможностях не смели мечтать художники-модернисты прошлого столетия, 

охотно использовавшие в своих работах реальные вещи, объекты и 

разнообразные фактуры. 
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В наши дни невозможно представить кузницу без сварочного аппарата, 

который был серьезно усовершенствован в технических возможностях и 

простоте применения. Который стал не только незаменимым средством 

получения неразъемных соединений в производстве, но и способом декора и 

создания произведений декоративно-прикладного и станкового искусства из 

стали. XX век дал интереснейший переход декоративно-прикладного 

искусства в станковое многих его отраслей: керамики, стекла, металла. Из 

современных художников, занимающихся художественным металлом, нам 

наиболее интересны два корейских художника. Первый из них — Сео Йонг 

Дек, создающий большие реалистичные по силуэту статуи человеческих тел 

и гигантские головы из сваренных между собой велосипедных цепей. Его 

авторский реалистический стиль в сочетании с богатой фактурой, 

прекрасным вкусом, чувством материала приводит к высокому качеству, 

острой выразительности и индивидуальности произведений художника. Его 

соотечественник Ли Джа Хио создает геометрические абстрактные 

скульптуры и мебель из дерева и стали, пользуясь высокоточной сваркой, 

шлифовкой, полировкой материала. Получаются весьма эстетичные работы, 

поражающие воображение и демонстрирующиеся на самых престижных 

выставочных площадках. Множество примеров виртуозного владения 

сваркой можно привести из учебных и творческих работ студентов и 

выпускников кафедры художественной обработки металла. На втором курсе 

существует задание в технике сварки, и интересной его особенностью 

является сварка цветных металлов с черной и нержавеющей сталью. 

Результатом явилось появление очень декоративных, свежих по замыслу и 

исполнению работ. 

В ХХ веке художники обратили пристальное внимание на новейший 

инструмент — лазер. Начало использования лазера положил один из 

виднейших представителей поп-арта американский художник Том 

Вессельман. В 1979 году он создал свои первые настенные работы в технике 

лазерной резки. В конце ХХ века лазерной резкой стали заниматься 

достаточно широко, в основном повторяя поиски Тома Вессельмана, это 

были настенные картины из стали, как правило, малоинтересные в 

художественном отношении. В Россию лазерная резка пришла в начале так 

называемых нулевых годов и быстро получила широкое распространение в 

производстве, художественной ковке и ювелирном искусстве. Лазерная резка 

часто эффектно используется при создании довольно больших скульптур 

простых геометрических форм с дополнением встроенного источника света, 

который обеспечивает декоративное освещение. На кафедре художественной 

обработки металла была сделана подобная дипломная работа. О. Голощапова 

выполнила серию больших картин-светильников на тему «Космос» — 

работу, в которой идея и материал представляли собой совершенно 

органичный синтез (ил. 2). В начале ХХI века различные фирмы стали 

широко применять гравировальный лазер на производстве для маркировки 

своих изделий. Нас в данном случае интересует маркировка на металле, так 
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как кроме быстрого гравирования металлической поверхности лазер имеет 

богатые возможности работы с цветом (цвета побежалости). Совершенно 

очевидно, что лазер нужно использовать при работе с художественным 

металлом, единственное — пока это достаточно дорогое удовольствие. Но 

когда лазер находится в руках художника, неизбежно возникают различные 

идеи его применения. Мы, например, вводили лазер в свои эмальерные 

работы. Это были аппликации из латуни, покрытые поверхностной и 

глубокой лазерной гравировкой (ил. 3). Этот прием декорирования был 

введен еще средневековыми французскими эмальерами, но их аппликации 

были выполнены в технике литья. А также стало очевидно, что рельефное 

гравирование можно применять не только при создании матриц для 

штамповки, но и для изготовления памятной медали малого тиража в 

несколько экземпляров (ил. 4), что послужило бы серьезным толчком для 

оживления великого медальерного искусства. Вообще, работа современного 

гравировального лазера показала, что в недалеком будущем лазерное 

искусство должно занять свое достойное место в ряду традиционных и 

новейших технологий обработки художественного металла. Весной этого 

года мы познакомились с лазерной кистью — изобретением группы 

российских ученых под руководством профессора В. П. Вейко. Это новый 

этап лазерного искусства, так как лазерная кисть предполагает, в отличие от 

лазерной резки или гравировального лазера, управляемых компьютером, 

непосредственное рисование от руки, как карандашом или обычной кистью. 

Вот что рассказывает руководитель исследовательской группы профессор 

В. П. Вейко: «Мы разработали способ использования лазера для создания 

локализованного цвета на металлическом “холсте”, используя технику, 

которая нагревает металл до точки испарения. При таком подходе художник 

может создавать произведения искусства, которые передают сложный смысл 

не только через форму и цвет, но и через различные микроструктуры на 

поверхности, индуцированные лазером» [4]. Лазерная кисть — это, 

несомненно, принципиально новый подход к способу лазерной обработки 

металла. За счет эргономичности и непосредственного контакта художника с 

инструментом, данная технология позволяет внести элемент импровизации в 

творческий процесс. Импровизация в данном случае выступает весомым 

преимуществом инструмента и как категория недоступна при использовании 

лазерного станка. Лазерная резка, гравировальный лазер и лазерная кисть 

имеют очень большие перспективы как самостоятельная техника, так и в 

сочетании с другими техниками художественной обработки металла. 

Импровизаций может быть великое множество, и наверняка найдутся 

совершенно неожиданные художественные приемы и технологии.  

Впечатляющих успехов достигла химия в создании новых 

художественных материалов. Вызывает большой интерес появление такой 

технологии, как жидкий металл или холодный металл. Это состав, который 

содержит более 90 % металлического порошка и специальный полимер. 

После нанесения состава на поверхность различных материалов, таких как 
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дерево, пластик, металл, керамика или стекло, в процессе полимеризации 

получается однородный металлический композит, обладающий всеми 

характеристиками обычного металла. Металлизированная таким способом 

поверхность далее подвергается полировке, фактурированию или даже 

гравированию в зависимости от толщины слоя. Это позволяет проводить 

оригинальные эксперименты в различных областях искусства: живописи, 

скульптуре и декоративно-прикладном искусстве. Из последних новшеств 

есть еще интереснейший материал, разработанный в 90-х годах ХХ века 

японскими металлургами и получивший широкую известность и 

популярность среди ювелиров в 2008 году. Это металлическая глина, в 

составе которой мельчайшие частицы драгоценных, цветных или черных 

металлов смешаны с органическим связующим. При обжиге (+ 820 °C) 

получается полноценный металл, и эти свойства металлической глины с 

удовольствием используются художниками-ювелирами. 

В заключение хотелось бы отметить, что, несмотря на бурное развитие 

научных и компьютерных технологий, во главе угла остается талант, вкус, 

эстетика, незаурядность и индивидуальность художника. Художественный 

металл в ХХ веке перестал быть только декоративно-прикладным искусством и 

встал в один ряд с другими «высокими» искусствами — архитектурой, 

скульптурой, графикой. Скульптуры из черной и нержавеющей стали давно 

украшают интерьеры и экстерьеры столиц, больших и малых городов планеты. 

На очереди возрождение чугунного литья и гальванопластики, надолго 

ушедших из большого искусства. Станковая горячая эмаль в недалеком 

будущем должна выйти из положения замкнутой секты и, найдя новые формы и 

возможности, войти в залы самых престижных галерей и музеев. 

Идет стремительный процесс интеграции науки, искусства и 

технологий. Наука и искусство как никогда ищут точки соприкосновения 

друг с другом. Подобный феномен истории наблюдался в эпоху Ренессанса, 

когда его гении, помимо изящных искусств, занимались физикой, химией, 

геометрией и другими науками. Наверное, сейчас сложно назвать столько 

имен художников-энциклопедистов, которыми было так богато 

Возрождение, но возникновение «научного» искусства и напряженные 

дискуссии, которые ведут художники и ученые, их попытки совместного 

творчества могут привести к очень значимому результату. А в области 

художественной обработки металла важен не только талант художника, но и 

высокий уровень технологического исполнения произведения, без которого 

замысел автора, как бы он ни был прекрасен, низводится до нуля. Равным 

образом работа, исполненная с большим мастерством, но с полным 

отсутствием вкуса и таланта, производит не менее гнетущее впечатление. Мы 

надеемся, что современный технологический прорыв должен непременно 

привести к новым творческим открытиям как в художественной обработке 

металла, так и в остальных областях изобразительного искусства. 

Востребованность высокотехнологичного оборудования именно 

художниками представляется вполне закономерной в связи с философией 
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современного искусства в целом. Арт-индустрия имеет запрос на введение 

новых выразительных средств и форм. Появление же новых технологий, в 

свою очередь, стимулирует рождение новых идей, форматов и концепций в 

искусстве. Этим обусловлено взаимодействие и взаимопроникновение науки 

и искусства нового времени — времени постмодерна. 
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3D-моделирование, визуализация (слева),  

медь, травление, горячая эмаль, серебрение, золочение (справа) 
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Ил. 2. О. Голощапова «Космос». Сталь, лазерная резка 

 

Ил. 3. А. Багаутдинов, А. Александрова. Фрагменты работ с аппликациями из латуни. 

Медь, горячая эмаль, латунь, лазерное гравирование 
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Ил. 4. А. Александрова «Медали». 3D-моделирование, лазерное гравирование 
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ИСПОЛЬЗОВАНИЕ 3D-ИНСТРУМЕНТОВ  

В ТВОРЧЕСКОМ ПРОЦЕССЕ ПРИ РАЗРАБОТКЕ ИЗДЕЛИЙ 

ДЕКОРАТИВНО-ПРИКЛАДНОГО ИСКУССТВА 

 

Статья посвящена возможности совмещения и развития творческих 

процессов ручного труда и 3D-обработки материала. Была сделана попытка 

более широко взглянуть на использование 3D-инструментов в творчестве с 

элементами систематизации процесса. В итоге работы предложен пример 

практического применения комплексного подхода к задачам по выполнению 

творческих работ в материале. 

Ключевые слова: декоративно-прикладное искусство, творческий 

поиск, активизация, 3D-инструментарий, обучение, эвристические методы. 

 

I. P. Kozitsyn 

 

USING 3D TOOLS IN THE CREATIVE PROCESS  

OF DEVELOPING DECORATIVE AND APPLIED ART PRODUCTS 

 

The article is devoted to the possibility of combining and developing the 

creative processes of manual labor and 3D material processing. An attempt was 

made to take a broader look at the use of 3D tools in creativity with elements of 

process systematization. As a result of the work, an example of the practical 

application of an integrated approach to the tasks of performing creative work in 

the material is proposed. 

Key words: arts and crafts, creative search, activation, 3D tools, learning, 

heuristic methods. 

 

В настоящее время в художественных вузах сложилось несколько 

стереотипов. Во-первых, механизация и компьютеризация процессов 

обработки материалов во многом снижает роль творческого начала в 

конечном изделии. Во-вторых, творческое начало в работе с материалом 

может быть реализовано только в случае использования ручного труда без 

применения 3D-инструментария.  

Подобная идеология практикуется во многих художественных вузах 

направления декоративно-прикладного искусства (далее — ДПИ), что, как 

правило, приводит к тому, что направление творчества студентов сводится 

только к выдаче концептуального решения со слабой привязкой его 

к материалу либо в лучшем случае его к макету.  

Выполнение работы в материале во многом привязывается к 

человеческому фактору и в настоящее время является значительным 
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тормозом в более широком взгляде студента на творческие возможности 

материала и свои собственные. 

Использованию компьютерных программ в системе обучения в 

художественном вузе отводится второстепенная роль. Как правило, их 

конечным результатом является то или иное графическое представление 

концептуальной идеи и практически не используется в обработке 

материалов. 

Актуальность статьи обуславливается попыткой обоснования 

практического совмещения творческого ручного труда с одновременным 

применением 3D-инструментов. 

 

Методика совмещения ручного труда и 3D-инструментов  

в творческом процессе 

 

Многомерность творческого процесса обуславливает объективную 

трудность выявления его операциональных и качественных характеристик 

[5]. Не вдаваясь в анализ критериев постановки проблемы, инкубации и 

озарения, сосредоточимся на фазе контроля или проверки, которая требует 

ясного анализа и принятия решения для воплощения идеи в материале. 

В практическом выражении фаза контроля начинается с воплощения 

набросков, рисунков или лепки протомоделей. Это достаточно длительная 

стадия, на которой происходит отбор той или иной концепции. Главным на 

этом этапе является визуализация тех образов, которые возникли в мозгу на 

первых трех этапах творческого процесса и которые в той или иной степени 

могут повлиять на принятие конечно решения. 

Выявление деталей, композиционное решение, решение вопросов 

материаловедческого характера — это далеко не полный перечень 

принимаемых на данном этапе решений. Это требует большого опыта и 

интуиции — именно того, чего не хватает начинающему художнику, 

работающему в области ДПИ. 

Методы активизации творческого поиска отражены в работах многих 

авторов [2; 3; 6], которые сводятся к систематизации процесса мышления и 

выявлению направлений, удовлетворяющих критериям поиска. Остановимся 

на одном из них, как нам кажется, наиболее доступном, а именно методе 

контрольных вопросов, разработанном А. Осборном в середине ХХ века, 

суть которого сводится к заданию 9 групп вопросов:  

1. Какое новое применение можно предложить объекту? 

2. Можно ли объект упростить? 

3. Какие возможны модификации объекта? 

4. Что можно уменьшить в объекте? 

5. Что можно увеличить в объекте? 

6. Что можно изменить в объекте? 

7. Что можно преобразовать в объекте? 

8. Что можно повернуть, отразить зеркально в объекте? 



35 
 

9. Какие комбинации объектов возможны? [7] 

В той или иной степени подсознательно эти вопросы возникают всегда, 

и оптимальная совокупность ответов на них и приводит к выверенному 

решению творческой проблемы как с эстетической, так и практической точки 

зрения. При этом основным критерием контроля остается визуальное 

восприятие объекта с различных точек зрения.  

Классическая схема создания изделия ДПИ может быть выражена 

следующим алгоритмом (ил. 1), где значительной частью является лепка 

протомодели, ее многоэтапная доработка и ручное выполнение в материале. 

В данной схеме достаточно сложным кажется применение к процессу 

вопросов Осборна, так как визуализация процесса растянута во временном 

интервале, что может приводить к различным нестыковкам как 

эстетического, так и технологического плана. 

Современные технологии во многом позволяют оптимизировать не 

только возможности создания предметов ДПИ, оставляя «ручную 

составляющую», но и ускорить сам процесс принятия решения при выборе 

различных вариантов. Использование 3D-инструментария (оборудования для 

3D-обработки материала и соответствующих программ) не является чем-то 

новым в современном мировом ДПИ. Множество работ выполняется с 

применением 3D-инструментария в той или иной степени [1; 4], однако 

отечественные художники, работающие в области ДПИ, скептически 

относятся к их использованию, а преподавание и раскрытие возможностей 

этого инструментария в российских художественных вузах ДПИ либо 

сведено к общим теоретическим сведениям, либо вообще отсутствует. И 

молодым художникам ДПИ приходится самостоятельно изучать 

возможности этого инструментария. При этом возникает много ошибок и 

«перегибов». Особенно это относится к сбалансированному использованию 

3D-инструментария в работе с материалом и не перекладыванию принятия 

творческих решений на программное обеспечение. 

Общий принцип использования 3D-инструментария в творческом 

процессе в ДПИ достаточно прост и отражен в некоторых работах [8; 9]. 

С небольшой доработкой его можно выразить следующим алгоритмом 

(ил. 2). 

На практике работа делится на четыре этапа: 

1. подготовка протомодели в материале и ее сканирование; 

2. доработка модели до удовлетворяющего всем параметрам образца на 

компьютере с использованием соответствующих программ; 

3. обработка материала на станках с числовым программным 

управлением (ЧПУ); 

4. ручная доработка обработанной на станках модели. 

Конечно, если создание эскизов и прототипов изделия происходит 

непосредственно с использованием программного обеспечения, то первый 

этап, включая сканирование объекта, исключается. 
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В данном случае наиболее наглядным примером решения вопросов 

Осборна является доработка сканированной модели на экране компьютера. 

Расширенные возможности современного графического программного 

обеспечения позволяют наиболее оперативно вносить изменения и 

принимать соответствующие решения. Это значительно ускоряет процессы 

доработки протомодели до финальной модели. В той или иной степени 

сохраняются достоинства и недостатки протомодели, изготовленной 

вручную, в первую очередь незначительные нарушения симметрии, что во 

многом отличает ее от «чисто компьютерных» моделей, придавая ей 

своеобразную неповторимость. 

Наиболее удобным программным обеспечением для обработки 

сканированных протомоделей, на наш взгляд, является программы ZBrush и 

Mudbox, отличительной особенностью которых является то, что их 

интерфейс «заточен» под процессы «лепки» в реальном времени. Их 

отличительная работа с полигональными моделями делает их наиболее 

удобными для творческого процесса модификации сканированной 

протомодели. 

Следующим этапом данного цикла является обработка 

непосредственно материала. Она делится на два этапа. Первый этап — 

обработка материала на станках с числовым программным управлением 

(ЧПУ). Парк современного оборудования с ЧПУ включает в себя как 

универсальные многокоординатные станки, так и специализирующиеся на 

определенном виде операций или типе материалов. Суть данного этапа 

заключается в придании материальных форм будущему изделию. Тут 

имеется большое количество возможных решений. Это может быть и печать 

на 3D-принтерах моделей для дальнейшей обработки: восковые, пластиковые 

модели, металлические изделия, требующие дальнейшей доработки, и 

многие другие, общая суть которых заключается в выращивании модели тем 

или иным способом из определенных материалов.  

Наиболее распространенными отечественными 3D-принтерами для 

моделирования являются модели, выпускаемые PICASO 3D, PrintBox3D и 

некоторых других. Стоит также отметить, что данное оборудование 

комплектуется отечественным программным обеспечением. Однако при 

создании более специфичных моделей, например, таких как модели для 

литья металла, могут применяться и другие принтеры. Среди них можно 

отметить принтеры компании Wanhao. Для других, более специфичных 

моделей могут использоваться и другие 3D-принтеры. 

Вторым типом станков с ЧПУ являются так называемые 

многокоординатные фрезерные станки, суть работы которых заключается в 

удалении лишнего материала с заготовки. В настоящее время в основном 

применяются два типа станков. Это 3-х координатные и 5-ти координатные 

фрезерные станки. Их отличие состоит в основном в количестве степеней 

свободы обрабатывающего инструмента (фрезы). К ним стоит отнести 

отечественные станки Каменского станкостроительного завода. 
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Не останавливаясь на особенностях работы тех или иных станков, 

можно сказать, что основная суть их заключается в снижении трудоемкости 

изготовления модели, а следовательно, и себестоимости конечного изделия. 

Следует отметить, что на конечном этапе изготовления модель, 

выполненная на станках с ЧПУ, за редким исключением, так или иначе 

требует дальнейшей обработки. Это может включать в себя как достаточно 

объемный пласт работ, например, металлическое литье изделия и его 

дальнейшая обработка, спекание моделей, напечатанных из металла, так и 

незначительную декоративную доработку изделий, например, вырезанную из 

дерева. Но ручная доработка требуется всегда. 

 

Пример практического применения алгоритма создания изделия ДПИ 

с использованием 3D-инструментов 

 

В качестве примера можно привести работу, проведенную со 

студентами Академии в рамках программного курса по ознакомлению 

с работой 3D-инструментария. 

На первом этапе студентам была поставлена задача по 

импровизированной лепке исходника «протомодели». Основным условием 

была ручная лепка плоской модели, не имеющей ни одной оси симметрии. 

Рассмотрим это на примере одной наиболее интересной работы (ил. 3). 

Следующим этапом работы было сканирование исходника с 

использованием активного оптического сканера (ил. 4). В качестве 

оптического сканера иcпользовалось оборудование российской фирмы 

«RV сканер», специализирующейся на изготовлении активных оптических 

студийных 3D-сканеров и программного обеспечения к ним. 

Третий этап подразумевал сшивку отдельных сканов в единую 

точечную модель с последующим переводом ее в триангуляционную модель. 

В конечном итоге была получена компьютерная копия пластилинового 

исходника. При этом сознательно оставлялись «огрехи» ручной лепки (ил. 5). 

На этом этапе использовалось несколько программ. Во-первых, программа 

сшивки сканов RV ScanMеrge уже упомянутой фирмы «RV сканер», 

позволяющей не только сшивать облака точек и форматировать их 

триангуляционные модели.  

На следующем этапе студентам была поставлена задача 

воспользоваться методом Осборна и найти наиболее приемлемое, с их точки 

зрения, композиционное решение. Для этой цели была выбрана программа 

ZBrush, позволяющая наиболее оптимально оперировать выбранными 

моделями и визуализировать их в режиме реального времени. В результате 

были представлены следующие варианты (ил. 6). 

После выбора наиболее понравившейся модели было проведено ее 

изготовление с использованием 3-х координатного фрезерного станка фирмы 

Rabbit под управлением программы NcStudio. Модель была изготовлена из 

гипса (ил. 7). 
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На последней стадии был выбран «ручной» способ конечной обработки 

модели и способ перевода ее в материал. Был предложен метод 

гальванопластики с последующим золочением поверхности. В результате 

работы было получено изделие ДПИ «нагрудная золотая бляха» (ил. 8). 

 

Заключение 

 

Предложенная практическая схема позволяет решить несколько задач: 

- ознакомиться с практическим применением и визуализацией методов 

активного творческого поиска; 

- научиться применять 3D-инструментарий в творческом процессе 

создания изделия ДПИ и не только; 

- понять основные принципы и научиться работать со станками с 

числовым программным управлением, а также соответствующим 

программным обеспечением; 

- вывести принципы обучения созданию изделия ДПИ на новый, 

современный уровень, обеспечивающий их конкурентную способность и в то 

же время сохраняющий индивидуальность того или иного изделия. 

Использование 3D-инструментария в обучении творческим процессам 

позволяет сформировать творческую личность, которая в состоянии 

оперировать не только традиционными, но и современными методами 

работы с материалом, что в значительной мере ведет к гармоничному 

развитию человека и его взглядов на окружающую действительность. А 

общая систематизация процесса обучения в художественном вузе, 

специализирующемся на ДПИ, позволяет повысить конкурентоспособность 

выпускников в современном мире. 
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Ил. 3. Пластилиновая протомодель-исходник 
 

 

Ил. 4. Процесс активного оптического сканирования 

 

 

Ил. 5. Триангуляционная модель исходника 
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Ил. 6. Визуализация метода А. Осборна в композиционном решении 

 

    

Ил. 7. Гипсовая модель                                            Ил. 8. Нагрудная бляха 
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НОЖ «СЕВАСТОПОЛЬ. ЧЕРНОМОРЦЫ».  

ЖИВОПИСЬ В МЕТАЛЛЕ 

 

Статья посвящена современному произведению в виде складного ножа 

с авторской гравировкой на тему крымских эпизодов Великой Отечественной 

войны. 

Рассматривается идея, особенности и нюансы проектировки ножа и 

воплощение от эскиза до конечного вида в металле. Приводятся сравнения с 

историческими параллелями в оружейном искусстве. Представлен 

профессиональный взгляд автора проекта на процесс создания ножа от 

начала до конца. 

Ключевые слова: художественное оружие, складные ножи, гравировка, 

художественный металл, батальные сцены. 
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FOLDING KNIFE “SEVASTOPOL. CHERNOMORTSY”.  

PAINTING IN METAL 

 

This article tells about a modern folding custom knife with an author’s hand 

engraving, dedicated to the Crimean episodes of the Second World War.  

The idea, nuances and features of knife design and further implementation 

from the sketch to the final appearance in metal are considered. Comparisons with 

historical parallels in the art of weapons are given. The professional view of the 

author of the project on the process of creating a knife from start to finish is 

presented.  

Key words: artistic weapons, folding knives, engraving, art metal, battle 

scenes. 

 

В современном ножевом искусстве бывают такие проекты и темы, 

которые с самого начала их задумки удивляют зрителя, и далеко не каждый 

способен вообразить, как такое можно сделать, и тем более представить 

конечный результат.  

Тема художественного оружия известна автору не понаслышке, так как 

более двадцати лет, начиная с 1998 г., он занимался проектированием, 

сопровождением при изготовлении ножей и непосредственно делал 

авторские оружейные произведения в составе мастерской-студии «Межов». 

За это время было придумано и воплощено большое количество изделий. 

Кроме того, в этот период имел место важный опыт составления двух 

полноценных альбомов студии «Символ славы, доблести и чести» [7; 8], в 

которые вошло много предметов художественного оружия различного 
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направления: длинноклинковое, на тему истории, фантазийное, охотничье, 

кабинетное, настольные композиции и ювелирные оружейные предметы. Оба 

альбома поделены тематически на главы с развернутым вступлением, в 

котором описаны основные цели, задачи и творческие особенности ремесла. 

Некоторые вводные статьи перед главами были написаны имеющими 

отношение к теме клинкового оружия музейными специалистами: 

заведующим сектором оружия ЦВММ Игорем Павловичем Сухановым, 

заведующим сектором оружия музеев московского Кремля Игорем 

Александровичем Комаровым, хранителем Оружейной кладовой 

Российского этнографического музея Денисом Александровичем 

Шереметьевым, начальником военно-исторического отдела 

Государственного музея-заповедника «Царское село» Георгием 

Эдишеровичем Введенским и другими экспертами. Постепенно творческие 

поиски художников-оружейников привлекли внимание научной музейной 

общественности. В разные годы прошли знаковые для современных мастеров 

выставки в разных местах. Это биеннале «Клинки России» (музеи 

московского Кремля, 2004, 2008) [4; 5], «Шедевры и раритеты клинкового 

оружия» (Центральный военно-морской музей Петербурга, 2004) [9], «Стиль. 

Образ. Гармония. Мастера-оружейники современной России» 

(Государственный Эрмитаж, 2016) [2]. За все эти годы у автора была 

возможность являться непосредственным участником внутреннего процесса 

развития и трансформации художественного оружия. 

Статья рассказывает об относительно новом течении в современном 

российском художественном оружии — это направление складных авторских 

ножей. В общемировой практике современного ножевого искусства 

существует традиция изготовления ножей с минимально украшенными 

рукоятями, а иногда и совсем пустыми поверхностями накладок, для 

последующего их заполнения гравировкой на какую-либо тему. На разных 

континентах практикуется разделение на тех, кто изготавливает сам нож и 

его дизайн, и тех, кто отдельно занимается художественной гравировкой уже 

готовых ножей в различных направлениях и техниках. Внешний вид рукояти 

может включать в себя пластическое решение и некое декоративное 

наполнение как завершенное, так и с широким полем для творчества. Это 

берет свое начало еще в средневековом делении на ремесленные цеха. Но 

также существуют ножеделы, которые изготавливают ножи, применяя 

комплексный подход, начиная от ковки клинка, слесарных работ и 

заканчивая художественной гравировкой и другими приемами в украшении и 

отделке произведения. Но таких, как можно догадаться, единицы. Среди 

современников, кто полностью изготавливает и гравирует ножи 

оригинального дизайна и с самостоятельным сюжетом или декором стоит 

отметить болгарского мастера Александра Гевгалова [10], работы которого 

выглядят особенно эффектно. Например, два ножа, сделанные им в 2018 г., 

посвященные Великой Отечественной войне — «Прямой наводкой» и 

«Брестская крепость». В некоторых аспектах он близок нам по способу 
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мышления и рассуждению, тематике и техникам, но, к сожалению, не 

идеален в знании рисунка, анатомии и качестве гравировки.  

Нож «Севастополь. Черноморцы» выполнен на заказ, в котором 

главным условием стала гравировка сюжета двух известных полотен о 

Великой Отечественной войне в Крыму. Лицевую сторону заняла гравюра по 

мотивам картины Александра Дейнеки «Оборона Севастополя» (ил. 1), 

написанная в 1942 г. [6]. Прототипом гравюры другой стороны ножа (ил. 2) 

послужило живописное произведение Виктора Пузырькова 1947 года 

«Черноморцы», изображающее высадку десанта в Евпатории в 1942 г. 

Представленный нож из нержавеющей стали с гладкими 

полированными накладками для последующей гравировки сделан известным 

европейским мастером, возглавляющим итальянскую гильдию изготовителей 

ножей — Фабрицио Сильвестрелли [11]. Силуэт ножа, механизм открытия и 

отпирания клинка, а также детализация некоторых элементов вполне 

характерны для стиля работы данного мастера. Форма подпальцевой выемки 

в данном образце в виде курка — нож специально подбирался с такой 

деталью, чтобы точнее отразить военный образ. Эскизы накладок рукояти 

были выполнены в соответствии с пожеланиями клиента, с учетом 

композиционных, технических особенностей предмета и возможностей 

образно-выразительных средств. Что касается гравировки, то она выполнена 

талантливым гравером, нашим соотечественником Иваном Давыскиба, 

который прекрасно чувствует металл, владеет различными техниками 

гравировки — он работает с материалом очень вдумчиво, понимает и знает 

специфику высокого и низкого рельефа.  

Картина на ноже — как может уместиться монументальное полотно в 

восемь квадратных метров на рукоятке ножа в тридцать три квадратных 

сантиметра? Казалось бы, абсурд — картина прямоугольная, а нож по форме 

и пропорциям не такой. Более того, картина плоская, а на представленном 

произведении мы видим хоть и небольшой, но объем.  

Задача художника заключалась в том, чтобы понять, как видит данную 

работу клиент, адаптироваться и максимально выразительно, сохранив 

исходный образ и настроение живописных полотен, сделать графическое 

предложение в виде проекта и выгодно преподнести материал. Проект 

должен в большей степени отражать конечный продукт. Для того чтобы 

получить желаемый результат в финале, автору необходимо было понимать 

возможности и декоративные качества разных металлов, учитывать реальный 

масштаб изделия и его технические нюансы при проектировании, знать 

технику работы, возможности и опыт конкретного гравера. 

Если провести аналогию обсуждаемого предмета с оружейными 

художественными произведениями прошлого, то в них также есть 

интересные образцы, затрагивающие тему Отечества. Следует обратить 

внимание на период конца XIX века в русском искусстве клинка. В этой 

связи нельзя не упомянуть о Златоустовской оружейной фабрике, в изделиях 

которой тема Отечественной войны 1812 года широко раскрыта и в 
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аллегорической форме присутствует на многих гравюрах [3; 1]. Существует 

множество примеров, когда графические техники и скульптурный объем 

трансформируются в конкретное изделие наподобие сабли, приобретая черты 

декоративно-прикладного искусства. Например, хранящиеся сегодня в 

музеях России подлинные шедевры Златоустовских мастеров великолепно 

демонстрируют, как скульптура, графика, гравировка, чеканка, ковка и 

другие техники органично соединяются воедино. В историю навсегда 

вписаны имена Вильгельма и Людвига Шаффов, Ефима и Ивана Бушуевых, 

Ивана Бояршинова. Кроме усовершенствования технологий гравюры на 

стали и великолепного владением ими, Бушуев вводит в композицию то, что 

ранее не применялось: элементы из греческой истории и мифологии. В 

отличие от Шаффов, выходцев из Золингена, которые в немецкой традиции 

украшали гравюрой лишь небольшую поверхность клинка, Бушуев расширил 

творческие рамки и в некоторых случаях стал использовать всю плоскость 

клинка, что позволяло ему создавать насыщенные орнаментальные 

композиции. Но самая большая заслуга Ивана Бушуева и его коллег 

заключается в том, что они смело ввели в арсенал украшений сюжетные 

композиции, миниатюры на темы русской истории. Иван Бояршинов 

свободно отходил от оригинального вида оружия, легко меняя форму клинка 

и рукояти, экспериментировал в украшении клинка и оправы. Почти все 

художники Златоустовской оружейной фабрики того времени не 

ограничивались исполнением только лишь гравюры на клинке, а очень часто 

сами украшали оружие от начала до конца — от выбора формы клинка, 

рисования гравюры на нем, изготовления рукояти и оправы, до мелкой 

пластики, которой иногда украшался эфес и прибор ножен.  

В этих образцах прекрасно раскрыты возможности материалов, как 

пластические, так и цветовые. Мы видим, как графическое рисование 

переходит на плоскости клинков, сияя золотом и синевой, а различные 

человеческие фигуры и фигуры животных или птиц на эфесах становятся 

почти самостоятельной скульптурой, но сами детали не теряют при этом 

функционального назначения. То есть украшенное оружие прошлого 

отталкивается в первую очередь от реальных функциональных прототипов 

клинкового оружия с определенной геометрией клинка, формой рукояти 

и ножен. 

В мире складных ножей часто ситуация похожа. Основой служит 

реальный рабочий образец, полноценный нож. В нем заложено адекватное 

соотношение функциональных качеств, связанных с прямым назначением 

ножа и дизайна внешнего вида. Сегодня во всем мире, и в России в 

частности, получило распространение направление авторских складных 

ножей и кастомизация серийных ножей, где под кастомизацией 

подразумевается индивидуализация продукции под заказы конкретных 

потребителей путем внесения либо конструктивных, либо дизайнерских 

изменений (обычно на конечных стадиях производственного цикла). За 
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рубежом данное направление обрело популярность на пятнадцать-двадцать 

лет раньше, чем в России.  

Вот и в представленном современном складном ноже сделано то, что 

вроде бы уже существовало в ножевом деле — сюжет на ноже, плоская 

гравировка с инкрустацией в более массово-культурном исполнении, 

зачастую неглубокого смысла, — но в подобном виде ранее не встречалось. 

Мастера фактически перенесли огромную картину в маленькую рукоять, 

сделали ее объемной, полностью задействовав площадь накладки рукояти, 

сохранив узнаваемость и подобное оригиналу эмоциональное ощущение от 

восприятия цвета. 

Сложность работы заключалась в ряде принципиальных моментов.  

 Оригинальные произведения — это масляная живопись, 

выразительные средства которой ключевым образом отличаются от 

выразительных средств в гравировке на металле. Полотна написаны 

экспрессивными мазками, которые добавляют эмоциональной окраски 

произведениям, но зачастую намеренно, в пользу передачи экспрессивности 

и трагичности образа, не несут в себе информативности в деталях и в 

изображаемых предметах. Что касается пластического языка металла, а 

именно техники гравировки, то это, по сути, рельефная резьба, которая, 

наоборот, требует документальной точности в переносимых на поверхность 

нержавеющей стали изображаемых предметов и фигур. Автомат или 

штык-нож, форма и обмундирование должны соответствовать историческим 

образцам и быть узнаваемыми. В объеме металла в изображаемых предметах 

должно быть полное их понимание, и без конкретики здесь не обойтись. 

В противном случае такая работа будет выглядеть не профессионально, а 

по-дилетантски. Еще нужно принять во внимание то, что вся гравюра 

выполнена в мельчайшем масштабе, и такая подробная детализация требует 

огромной технической точности от мастера, выверенной координации 

движений штихелем, чистоты реза и, соответственно, безупречной 

подготовки инструмента.  

 Композиция произведений и пропорции холстов заметно отличаются 

от вытянутых пропорций накладок рукоятей ножа, а сложная форма силуэта 

рукояти не способствовала прямому переносу уменьшенных оригинальных 

изображений или вычлененных их фрагментов на металл.  

 Некоторые существенные технические особенности повлияли на 

построение композиции. В частности, сложности при работе над предметом 

добавило то, что на лицевой стороне рукояти ножа находилась скрытая 

вытянутая кнопка механизма открытия клинка. Ход кнопки обеспечивал 

осевой штифт, который проходил от спинки рукояти до подпальцевой 

выемки снизу, и скрытая внутри пружина. Перед штифтом и фрезерованным 

углублением для посадки пружины изнутри было крайне мало массы 

металла. В этом месте пришлось исключить какое-либо занижение фона для 

инкрустации во избежание возникновения сквозной дырки. Кроме того, обе 

накладки рукояти имели крепежные отверстия для винтов, которые ни 
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скрыть, ни убрать не представлялось возможным. Это нужно учитывать в 

самом начале работ при проектировании. 

 Цветовое решение обеих картин создают мощный эффект 

эмоционального воздействия на зрителя, передают трагизм, напряженность и 

тревогу. Выразительные средства в живописи намного шире, чем 

аналогичные средства в металле. Лишь немалый опыт работы с металлом и 

понимание того, как тот или иной металл, его цвет, фактура, оттенок патины 

и дополняющие технические эффекты и приемы будут выглядеть вместе, 

позволили добиться в конечном изделии передачи схожего с картинами 

настроения теми ограниченными цветовыми возможностями материалов, 

которые были в распоряжении у авторов данного произведения. Для 

инкрустации были использованы медь, серебро и золото как в чистом, так и в 

легированном виде, который придает другой оттенок металлу. Основа — 

нержавеющая сталь — была в конце работы протравлена для достижения 

темного оттенка, позволяющего обобщить изображение и придать ему 

большую глубину после выборочной растирки. Желтый и красноватый 

легированный металл, использованный для неба в «Севастополе» (ил. 3), 

удачно соседствует с сероватой сталью, а глубоко оксидированное серебро, 

использованное в клубах дыма, придает ему ощущение материальной 

плотности. Терракотово-красный оттенок меди в общей массе гравюры 

воспринимается близко к живописному аналогу. В полотне Дейнеки важную 

роль играет ослепительно белый, который, в противоположность другим 

цветам, вносит смысловое разделение, показывая зрителю силы добра и силы 

зла, решительно выявляя этот контраст. На этом тонально-контрастном 

балансе строится композиция произведения. В гравировке же, в конечном 

счете, было принято решение уйти от такого явного контраста из-за 

адаптации формата и пропорций. Кроме того, имитацией белого цвета в 

нержавеющей стали могла послужить полировка. Но так как зеркало 

отражает все вокруг, то фактически получался не белый цвет, а любой 

отражающий. Выглядит такая полировка в общей картине дробно. Такой 

подход требует идеальных условий экспонирования, где белый цвет 

проявлялся бы через отражение белого же, но в отражении всегда будет 

присутствовать зритель. Подобное контрастное разделение лишала 

цельности сложно адаптированную к формату ножа композицию, и конечный 

вариант цветового решения был сделан с преобладанием оттенков серого 

цвета вместо белого. 

Что удалось сделать мастерам? Приблизиться к передаче ощущения 

военного ада на крымской земле 1941–1942 г. в Севастополе. Это свинцовый 

холод черноморских волн, разрушенный город, темные слепые глазницы 

пустых окон сгоревших домов, груды искореженного металла, кровавое 

зарево пожара и месиво густого едкого черного дыма, на фоне которого 

светлые фигуры изнеможденных, насмерть сражающихся из последних сил 

русских моряков.  
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«Черноморцы» на обратной стороне ножа выполнены в металле в 

схожих цветах, так как тема их объединяет. В отличие от «Обороны 

Севастополя», другая картина лишена подобной цветовой насыщенности. 

Картина полна неизвестности и трагического ожидания. Вот и гравюра 

сделана с немного другим соотношением цвета. Чтобы привести к общему 

виду обе стороны рукояти ножа и условно соблюсти баланс цвета в 

инкрустации, в «Черноморцах» сделано цветным небо. Занимая 

значительную часть гравюры, небо в живописи вторило общему тяжелому 

серому настрою. В композиции нет явно обозначенного врага — противник 

никак не присутствует в пространстве картины. Перед нами выхваченный 

фрагмент времени, начало действия и полная неизвестность. Мы только 

лишь видим столбы воды от разрывающихся снарядов, говорящие о 

присутствии врага. Общее настроение задают сдержанный приглушенный 

цвет, динамика фигур и выражения лиц десантников. Небо на стальной 

накладке было набрано из оттенков желтого и красного металла, 

дополненные техникой булино, в которой изображение формируется иглой, 

мельчайшими точками разной глубины и плотности. После тонировки 

нанесенное изображение «проявляется» и становится выразительным. Таким 

способом можно в прямом смысле рисовать на металле, но можно и 

использовать более декоративно, как дополняющую технику, которая вносит 

не только разнообразие в работу, но и дополняет собой изобразительные 

возможности в палитре мастера. Внеся цвет в пространство неба с 

диагональными очертаниями туч, мы получили зарево пожара, который 

своим свечением вносит ноту предрешенности в монументальное действие и 

усиливает эмоциональное впечатление. Серый оттенок патины хорошо 

передает свинцовый холод вод (ил. 4).  

В работе выгодно сочетаются гравировка, всечка и элементы булино, 

дополняя друг друга в сложносочиненном полотне металла.  

В заключение хочу сказать, что подобный опыт анализа живописных 

произведений, дальнейшее его переосмысление и переложение на другой 

материал в иной пластический язык творчески обогащает и раскрывает 

горизонты художественных и технических возможностей для художников-

оружейников и мастеров. 
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СПЕЦИФИКА И ОСОБЕННОСТИ ПРЕПОДАВАНИЯ ДИСЦИПЛИН 

«АНАЛИТИЧЕСКИЙ РИСУНОК» И «ИСКУССТВО ГРАФИКИ» 

НА КАФЕДРЕ ХУДОЖЕСТВЕННОЙ ОБРАБОТКИ МЕТАЛЛА 

 

Статья посвящена программе по рисунку на кафедре художественной 

обработки металла. Раскрываются проблемы программы первых трех курсов 

и предлагается их решение. Представлена последовательность заданий по 

рисунку четвертого курса бакалавриата и первого курса магистратуры, 

которая была разработана на кафедре художественной обработки металла с 

учетом специфики и особенностей отделения. 

 Ключевые слова: программа по рисунку, графика, графические 

материалы, рисунок с натуры, рисунок на кафедре художественной 

обработки металла. 

A. Z. Didishvili 

 

THE SPECIFICS AND FEATURES OF TEACHING  

ANALYTICAL DRAWING AND ART OF GRAPHICS  

AT THE METAL ARTS DEPARTMENT  

 

The article is devoted to the drawing program at the Metal Arts Department. 

The problems of the program of the first three courses are revealed and their 

solutions are proposed. The sequence of tasks on drawing of the fourth year of the 

bachelor’s course and the first year of the master’s course, which was developed at 

the Metal Arts Department, taking into account the specifics and features of the 

department, is presented. 

Key words: drawing program, graphics, graphic materials, drawing from 

nature, drawing at the Metal Arts Department. 

 

Первые три курса идет стандартная программа по рисунку, которая 

была сформирована кафедрой рисунка в те годы, когда общий уровень 

подготовки абитуриентов и студентов был гораздо выше. Это было связанно 

с тем, что в академию поступали в основном выпускники средних учебных 

заведений, прошедшие уже пять лет обучения по всем основным 

дисциплинам, в том числе и рисунку. Перед тем как поступить в высшее 

учебное заведение, молодой человек получал обширный опыт рисования в 

разных техниках, материалах, знакомился с рисованием с натуры как 
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гипсовой, так и живой модели, изучал анатомию и многое другое, что очень 

важно для получения высшего художественного образования. Для студента 

училища, только готовящегося к учебе в академии, на первом месте стоит 

вопрос «как?» («как нарисовать», «как сконструировать») и только потом 

идет вопрос «что?» (то есть вопрос идеи и смысла, концепции, общего 

художественного решения)! Для студента академии же на первом месте стоит 

вопрос «что?», а уже потом — «как?»! С первого курса должны решаться 

художественные, композиционные вопросы. Задачи усложняются, достигая 

своего апогея художественности, техничности, композиторского мастерства 

уже на четвертом курсе. Вопросы становятся все более объемными и требуют 

более глубоко погружения. За последние 10 лет ситуация резко изменилась. 

Абсолютное большинство студентов — это вчерашние школьники, 

прошедшие узконаправленную подготовку к поступлению по трем основным 

дисциплинам — рисунок, живопись, композиция. Поступив, они 

сталкиваются с рядом проблем, которые растут в геометрической 

прогрессии, и решать их все сложнее и сложнее.  
Исходя из всего выше перечисленного, я делаю вывод и вижу два 

решения столь серьезной проблемы: 1) более строгий отбор поступающих 
(абитуриент должен получить доступ к экзаменам по портфолио); 
2) программы первых трех курсов должны быть преобразованы. В первую 
очередь это количество заданий и задач. Их должно быть больше и решения 
их должны быть более скрупулезными и рассчитанными на более глубокую 
исследовательскую работу.  

Приведу несколько примеров. 
Задание № 1 «Рисование гипсовой головы: Геракл, Август, 

Гаттамелат». Три рисунка в трех разных материалах, где рисунок 
карандашом обязателен, две другие техники — на выбор студента. 
Параллельно исследование направлено на изучение трактовки формы 
структуры локонов. Геракл — Древняя Греция, Август — Древний Рим, 
Гаттамелат — эпоха Возрождения. Зарисовки, наброски локонов в разных 
техниках: тушь, перо, рисунки линерами, карандашами и т. д. 
Исследовательские зарисовки частей лица: глаза, нос, уши, губы. 
Сравнительный анализ: греческая идеализированная «божественная» 
пластика, римские «богоподобные» образы и наконец максимально 
реалистичный портрет эпохи Возрождения, где человек представлен таким, 
какой он есть! Как итог — одно задание, и как результат — аналитические 
рисунки трех гипсовых голов форматом А1-А2 и масса графических 
зарисовок в различных техниках и материалах.  

Задание № 2 «Рисование драпировки». Драпировка, висящая на 
стене, лежащая на плоскости, и рисунок драпировки на некой форме, 
например, обмотанная балясина или колонна. Во всех трех случаях складки 
образуются по-разному, также и материал ткани разный, что влияет на форму 
и структуру. Рисунок карандашом обязателен, два других материала — на 
выбор студента, формат работы — А1-А2. Параллельно рисованию с натуры 
— копирование и анализ складок, драпировок разных эпох и художников, 
поиск отличий и особенностей. Структура складки Древнего Рима, Греции, 
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характер складки Альбрехта Дюрера, Леонардо да Винчи. Форма складок в 
готической скульптуре Франции, особенности структуры драпировок в 
христианской православной культуре, язык складок в Древнем Египте и т. д. 
В результате одного задания мы имеем три рисунка с натуры драпировок в 
разных плоскостях, техниках и материалах, а также массу зарисовок, копий, 
графических исследований разных эпох и художников. Здесь хотелось бы 
привести слова Владимира Андреевича Фаворского: «Средства изображения 
не самоценны, они приобретают содержание лишь как выразители 
пространственных отношений, которые освобождаются от исконной 
хаотичности (исконная хаотичность — сумма зрительных впечатлений от 
реального мира еще не приведенных к художественной ценности), только 
благодаря цельности зрения, так рождается искусство» [3].  

Такой же аналитический способ работы я предлагаю применять во всех 
заданиях. Архитектурные городские зарисовки, рисование архитектурных 
деталей (капитель, кронштейн, изучение ордерной системы). Отдельно от 
рисунка с натуры живого человека студент копирует, анализирует способы и 
особенности рисования человека с древнейших времен до наших дней и на 
кончике карандаша, как будто и сам проходит этот путь! Как итог, 
формирует свое сознание, используя прошлый многотысячелетний опыт 
истории человечества, готовит себя его дополнить и обогатить.  

С 2020 года на четвертом курсе в первом семестре и два семестра на 
первом курсе магистратуры рисунок является кафедральной дисциплиной. 
У нас появились возможности преобразований. Мы стараемся в полной мере 
ими пользоваться. Каждый семестр программа проходит обкатку и 
модернизируется, обогащается с учетом прошлого опыта. Любая даже самая 
совершенная программа должна быть пластичной и подвергаться нужным, 
необходимым изменениям.  

Программа по рисунку четвертого курса составлена и структурирована 
таким образом, что студент показывает свое умение и мастерство, 
накопленные за предыдущие три года, активно подключает и использует 
узкоспециальные профессиональные навыки и умения.  

Задание № 1 «Маскарон, картуш в архитектуре». Работа проходит 
по системе 9/3/1. Студент делает девять рисунков различных маскаронов в 
девяти разных техниках и материалах (туш, перо, карандаш, линеры, цветные 
карандаши и т. д.) на формате А5. Далее из этих девяти рисунков мы 
выбираем три и рисуем их еще более подробно на формате А4. И уже из этих 
трех выбираем один, находим и изучаем архитектуру здания, которое 
декорирует этот маскарон, и на формате 60 х 40 см рисуем фасад здания с 
акцентом на маскарон. Там же на планшете рисуем более крупно и подробно 
маскарон, также на планшете даем краткую историческую справку о здании, 
кто и когда его спроектировал, где оно находиться. Графическое решение 
проекта обговаривается индивидуально с каждым студентом. Перед 
студентами ставиться задача, как перед руководителями проекта, которые 
должны сделать максимально подробный проект во всех отношениях, чтобы 
передать его в руки высококвалифицированных специалистов и только вести 
и корректировать процесс создания. Во второй части этого обширного 
задания студентам предлагается самостоятельно разработать свой картуш, 
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маскарон. Мы выбираем здания, подходящие под наши цели, и каждый 
студент ищет свое индивидуальное композиционное решение. В итоге мы 
также получаем блок графических эскизов и проект на формате 60 х 40 см с 
анализом и интеграцией в интерьер или экстерьер здания. В этих двух 
заданиях ставится задача глубокого анализа и изучения архитектуры (ил. 1).  

Задание № 2 «Автопортрет с руками». Тут все начинается с поиска 
формата, техники, материала. Делается масса эскизов, которые часто 
приобретают самостоятельный художественный характер и ценность. Это 
может быть как одна работа, так и диптих, триптих и даже серия графических 
работ, объединенных в блок на тему. Работа сводиться не к простому 
срисовыванию, а к самоанализу и изучению. Это исследование с помощью 
изобразительных средств. Тут необходимо подтолкнуть студента, чтобы он 
«нарушил правила» и вышел за рамки представления о самом себе. В итоге 
мы имеем серию графических исследований и как результат — некое 
произведение, продукт, придуманный и созданный как открытие!  

Задание № 3 «Монументальный портрет». Девизом этого задания 
является фраза Владимира Андреевича Фаворского: «Правда художественная 
глубже, чем просто правда» [3]. 

Ставиться двухфигурная постановка, фигуры задрапировываются, у 
них в руках различные предметы, аксессуары. Устанавливается 
разнообразное освещение, создается контраст и выразительность во всем, мы 
как будто бы внутри картины и даже ее участники! На первом этапе студент 
создает серию графических произведений: формат А2-А1, уголь, соус, сепия, 
сангина, рисунок сухой кистью. Это рисунки головы (крупно), а также фигур 
в целом. Длительные подстановки не ставятся. Основная задача — сбор 
материала, впечатлений, эмоций. Дабы в дальнейшем все это использовать в 
создании работы или серии работ. Поэтому постановка — свет, антураж, 
аксессуары — каждое занятие меняется. В результате каждый студент 
создает целую серию рисунков в разных форматах и техниках, где 
главенствуют монументальность линии, света, тени, силуэта — все работает 
на большое, выразительное, на характер (ил. 2)! 

Задание № 4 «Трехфигурная постановка». Этим сложнейшим 
заданием заканчивается семестр. Работа начинается с формирования 
постановки. В ней учувствуют все студенты. Каждый час все меняется, идет 
сбор материала, в процессе приходят идеи и каждый может внести свои 
специфические корректировки. Мы полностью уходим от вялотекущего 
срисовывания и создаем необходимое напряжение и темп для создания 
произведения, композиции. Формат и рамки этого задания абсолютно 
индивидуальны. Это может быть серия миниатюр, а может быть 
трехфигурная композиция 3 х 3 м. Финальный просмотр подается как 
художественная выставка разных авторов, собранных вместе. Выставка 
формируется педагогами и студентами коллективно.  

Первый курс магистратуры. Основная цель всего учебного года —
уйти от привычных студенческих задач. «Искусство — это хорошее вино для 
благородных умов», — писал Огюст Роден в своей книге «Беседы 
об искусстве» [2]. Все посвящено поиску собственного художественного 
языка, своего уникального творческого звучания. Студенту дается больше 
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свободы, и задачи преподавателя становятся чуть более кураторскими. 
Система оценки работ кардинально меняется. 

Учебный год делиться на два периода: первый семестр — «мертвая 
натура», второй семестр — «живая натура».  

Первый курс первый семестр магистратуры. Все темы и задания 
выдаются сразу, чтобы у молодого художника была возможность продумать 
общую идею и структуру своей подачи, выставки.  

Задание № 1 «Видео-арт». Тема задания каждый год новая. Это может 
быть «форма и пространство» или же «жизнь отброшенной тени» и т. д. 
Задаются рамки только во времени — не более трех минут. Все остальное 
индивидуально: кто-то делает анимационный ролик, у кого-то подход более 
документальный или выстроен на видеоэффектах. Идет процесс рисования во 
времени и работы с кадром. И вдруг мы начинаем понимать, что опыт 
изучения классических предметом рисунка, живописи, композиции дает нам 
ключ ко всем дверям прикладных видов искусства. Достаточно только лишь 
понять ту или иную специфику и начать применять знание.  

Задание № 2 «Пергамский алтарь». Трехчастная работа начинается с 
композиционного рисования. На длинной полосе шириной 12 см студент 
рисует весь фриз Пергмаского алтаря, как собранные воедино кадры 
кинофильма. Выбирает свой материал и технику исполнения. 
Предварительно делается множество пробников и экспериментов. Фаворский 
писал: «Воспринимая двигательно во времени, художник и изображает во 
времени, заставляя и зрителя как бы по строкам читать изображение, 
воспринимая все через организованное движение» [3].  

Далее на формате 60 х 40 см идет работа над композицией фриза, 
состоящей из 4–5 плит, где уже в другом масштабе продолжается поиск 
особого художественного языка (ил. 3). Мы уходим от бездумного 
срисовывания и стараемся выйти из зоны комфорта. Делаем то, на что не 
решались ранее. Задание завершаться рисунком фрагмента, выбранной нами 
композицией на формате 60 х 60 см или 40 х 40 см. Это может быть голова, 
фрагмент торса или любая другая деталь, взятая крупно.  

Задание № 3 «Сложный натюрморт». Натюрморт, как правило, 
взаимодействует с Пергамским алтарем — располагается на фоне него или 
исходит из него как пластическое продолжение. Работа идет уже по 
привычной нам системе 9/3/1. На формате А5 выполняется девять 
графических вариаций по принципу от общего к детали, фрагменту, в разных 
ракурсах и техниках. Далее мы выбираем три и разрабатываем их на формате 
А4-А3 более подробно и скрупулезно. Из этих трех решений выбираем одно 
и претворяем его в жизнь в необходимом автору формате и технике (ил. 4). 
Семестр заканчивается не просто обходом (просмотром), но продуманной 
спроектированной выставкой. В формировании выставочного пространства 
учувствуют все участники совместно с преподавателями.  

Первый курс второй семестр магистратуры — «Живая натура». 
Весь второй семестр посвящен исследованию рисования пластики 
человеческого тела. «Настоящее искусство, будучи само по себе 
божественно-возвышенным, никогда не породит ни одной слезы, ведь ничто 
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так не возвышает души мудрецов, как муки совершенства» [1], — писал 
Микеланджело. Следуя заветам гения, мы начинаем новый семестр. 

Задание № 1 «Автопортрет». Работа начинается с того, что на занятии 
в аудитории студенты позируют друг другу, используя различное освещение, 
аксессуары, предметы, ткани (драпировки), ищут и зарисовывают различные 
состояния. Это дает возможность взглянуть на себя и других через призму 
своего собственного художественного Я. После двух-трех занятий 
набирается масса графических зарисовок и постепенно у каждого начинает 
формироваться идея произведения. В материале, формате, технике нет 
никаких ограничений. Это может быть как реалистичное изображение, так и 
абстрактное понимание и видение себя.  

Три следующих задания выдаются одновременно: Задание № 1 
«Эмоция» (эмоции в пластике монументального портрета); Задание № 2 
«Деталь» (фрагменты человеческого тела, торсы, руки, ноги, объединенные 
в некое композиционное решение); Задание № 3 «Движения» 
(многофигурная композиция фигур в динамике, где количество фигур не 
ограничено). 

Приглашаются разные модели, как мужские, так и женские. 
Длительные постановки не ставятся. Идет активный сбор материалов — 
рисунки, зарисовки, наброски в разных форматах и материалах. Студентам 
предлагается самим ставить постановки под свои замыслы. Основная 
крупная задача — научиться формировать и реализовывать идею, искать 
пластические решения, мыслить серийно. Финальные решения 
индивидуальны, непредсказуемы. Научить быть художником нельзя, но 
создать благоприятные условия для этого возможно! 

Задание «Движение» имеет вторую часть. На одном из крайних занятий 
семестра мы устраиваем перформанс (некое представление), детали которого 
студентам не известны. Идея перформанса всегда разная — это может быть 
группа танцоров, непрерывно двигающаяся в пространстве, может быть 
музыкант, играющий Баха и два импровизирующих актера. Придумывается 
антураж, свет и все сопутствующие элементы общего действа. Все длиться  
3–4 часа, в это время молодые художники сами определяют свое место в этом 
действии, выбирают материал, технику исполнения, свой собственный 
формат.  

В конце семестра и учебного года проводится комплексная выставка 
лучших работ за год. Формирование выставки также является частью 
учебного процесса. 

В завершение, хочу привести слова Густава Малера: «Традиция — 
это передача огня, а не поклонение пеплу». 
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«СКВОЗЬ СРЕДСТВА ВЫРАЖЕНИЯ» — НОВЫЙ ПРЕДМЕТ  

В ПРОГРАММЕ МАГИСТРАТУРЫ, РЕАЛИЗУЕМОЙ НА КАФЕДРЕ 

ХУДОЖЕСТВЕННОЙ ОБРАБОТКИ МЕТАЛЛА 

 

Статья посвящена описанию курса «Сквозь средства выражения» 

(«Трансмедиа») — его практическим целям и программе. Дается справка о 

новых взглядах на преподавание традиционных художественных дисциплин 

как в России, так и в Европе на протяжении последних нескольких 

десятилетий. Автор статьи сравнивает разные методы, анализирует место и 

роль своего курса как для студентов, так и для системы художественного 

образования в современной России. На примерах учебных заданий показано, 

как новая дисциплина может встраиваться в контекст современного 

преподавания. 

Ключевые слова: курс, методы преподавания, традиционный и 

современный подход, средства выражения, художественное образование. 
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“THROUGH THE MEANS OF EXPRESSION” AS A NEW SUBJECT 

IN THE MASTER’S PROGRAM  

IMPLEMENTED AT THE METAL ARTS DEPARTMENT 

 

The article is devoted to the description of the Through the Means of 

Expression (Transmedia) course – its practical goals and program. The new views 

on the teaching of traditional artistic disciplines both in Russia and in Europe over 

the past few decades are given. The author of the article compares different 

methods, analyzes the place and role of his course both for students and for the 

system of art education in modern Russia. Examples of learning tasks show the 

way a new discipline can fit into the context of modern teaching. 

Key words: course, teaching methods, traditional and modern approach, 

means of expression, art education. 

 

Если говорить в общих чертах, то «Сквозь средства выражения» — 

дисциплина, в которой студенты первого курса магистратуры выражают 

свою художественную идею без ограничения в техниках и материалах 

исполнения. 

Уже первое время преподавания выявило ряд преимуществ, которыми 

не обладают более классические дисциплины ввиду ограниченности средств 

реализации и оторванности от контекста сегодняшней действительности. Во 
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время обходов я внимательно слушал и анализировал разные реакции на 

работы студентов и мнения относительно «нужности» или «ненужности» 

такого предмета. Со стороны преподавателей «старой школы» иногда 

встречалось непонимание и отторжение. Кто-то, наоборот, живо 

интересовался новым подходом и его результатами. В целом, реакцию можно 

назвать позитивной. 

Далее я считаю важным ознакомить вас с этим предметом подробнее, 

чтобы мы все, когда это понадобится, имели возможность наиболее полного 

взаимопонимания и взаимодействия и с членами кафедры и со всей 

академической средой. 

Отвечая на вопрос «зачем?» применительно к нашей теме, хотелось 

кратко привести некоторые наблюдения из истории нынешней практики 

отечественного и зарубежного художественного образования. Тридцать-

сорок лет назад мы имели крепкую связь художественного образования и той 

действительности, куда попадал недавний студент после окончания учебного 

заведения. В нашем случае это было Училище имени В. И. Мухиной. 

Существовал Художественный Комбинат, госзаказы на монументальное, 

декоративно-прикладное искусство; выпускники поступали по 

распределению на различные фабрики и заводы. Чаще чем в нынешнее время 

специальность, полученная при выпуске из вуза, становилась 

специальностью, по которой выпускник работал в будущем. Нельзя забывать 

и тот факт, что большинство тогдашних студентов имели крепкую базу 

среднего специального образования и, соответственно, входили в сферу 

высшего образования не только более подготовленными в профессиональном 

смысле, но и более «определившимися» с тем конкретным художественным 

профилем, с которым они хотят связать свою дальнейшую деятельность. 

Поэтому мы имели более отчетливую связь между образованием и тем, для 

чего это образование дается. Думаю, что в любой сфере образования ответ на 

актуальные потребности сегодняшнего дня, выражаемые в востребованности 

и скорейшей адаптации выпускаемых специалистов к постстуденческой 

жизни, является одним из главных показателей качества полученного 

образования: «Воспитать человека — значит воспитать у него перспективные 

пути, по которым располагается его завтрашняя радость» [2, с. 505]. 

Сегодняшняя ситуация в достаточной степени отличается — 

в последние годы снизился возрастной и профессиональный уровень 

поступающих, увеличилось количество студентов в группах. На мой взгляд, 

есть и некоторые особенности нового поколения в целом, без учета которых 

сложно найти взаимопонимание со студентами. Многие из тех, с кем, 

например, учился я, в настоящее время работают не по специальности: 

мебельщики становятся иллюстраторами, выпускники МОД занимаются 

монументальным искусством, дизайнеры начинают заниматься живописью. 

Конечно, большая часть выпускников в той или иной степени остается в 

рамках художественной сферы деятельности, но вероятность того, что 

специальность, указанная в дипломе, окажется изначально неправильно 



63 
 

выбранной или впоследствии невостребованной, велика. У нас есть условно 

два пути: игнорировать нынешнюю ситуацию, всеми силами «втискивая» 

студентов в старые шаблоны, тем самым теряя связь с реальностью и с 

самими студентами, или попытаться, сохраняя связь с положительным 

накопленным опытом нашего художественного образования, ввести что-то 

новое, пытаясь навести мосты между образованием и тем, кому и зачем это 

образование дается. Как говорил Ф. Энгельс, «за новаторами всегда охотнее 

идет молодежь» [1].  

Хотелось бы привести обзор из истории художественного образования 

и напомнить, что оно является едва ли не самым «подвижным» и быстро 

изменяющимся. Даже вполне поверхностный анализ методов преподавания в 

исторической ретроспективе удивляет тем, насколько разные задачи решали 

выпускники художественных учебных заведений в разное время и в разных 

школах [3]. Мне приходилось бывать в художественных учебных заведениях 

не только нашей страны, но и в некоторых крупнейших зарубежных вузах, 

общаться с преподавателями и студентами, наблюдать результаты обходов, 

методику преподавания. Найти идеальное образование мне, конечно, не 

удалось, но я все-таки думаю, что нам сейчас необходимо взять все самое 

лучшее и постараться это реализовать, желательно в стенах Академии имени 

А. Л. Штиглица. 

Западное образование на сегодняшний день далеко отошло от традиций 

прошлого. Например, по большей части утрачены традиции академического 

рисунка и многих классических дисциплин; прием студентов в вузы 

осуществляется в основном на основании портфолио; чаще всего 

отсутствуют какие-либо четкие рамки вступительных экзаменов. В процессе 

обучения предполагается, что студент уже «почти полноценный художник» и 

ограничения, вмешательство в его работу бывают чаще всего только в виде 

наводящих вопросов, деликатных советов. Можно упомянуть и все реже 

употребляемую какую-либо систему оценки работ — то есть произведения 

студента во многих западных вузах не оцениваются в принципе. 

В наших вузах в основном применяются вполне традиционные методы 

обучения, которые почти не использовались в зарубежных вузах как 

минимум последние несколько десятилетий (в целом, такого типа 

«классическое» художественное образование осталось только в странах 

бывшего Советского Союза, некоторых странах Восточной Европы, Азии и 

отдельных, стоящих особняком западных вузах). Но даже «традиционные» 

школы, при всей кажущейся неизменности, все равно претерпели 

достаточные изменения. Тут важно пояснить один момент: я говорю 

преимущественно не о методах преподавания работы с каким-либо 

материалом, поскольку сама необходимость соблюдения технологии всегда 

будет оставлять «костяк традиционности» в образовании, а, скорее, имею в 

виду «общехудожественные» дисциплины, не слишком привязанные к 

конкретному материалу. Резюмируя, можно сделать такой вывод, что 

плюсом российского образования будут более крепкие знания, умения и 
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навыки преимущественно в использовании традиционных подходов, техник 

и материалов, что, несомненно, расширяет возможный творческий диапазон 

выпускника. Также традиции того или иного вуза могут дать крепкую 

профессиональную базу. Минусы характерного для нашей страны 

образования — это подчас отсутствие творческой самостоятельности, умение 

работать только в рамках задания, некоторая закрепощенность мышления. 

Наблюдается слабое понимание сегодняшнего художественного контекста, 

низкий уровень знания в области истории искусств. Положительные черты 

«западного» подхода заключаются в выработке умения самостоятельно вести 

работу, возможностях более полного исследования новых материалов, в 

более плотной связи с современным художественным контекстом. 

Минусами, с «нашей» точки зрения, является то, что, боясь «сломать» 

творческую индивидуальность студента, преподаватель не дает и тех знаний, 

умений, которые как раз и могут наиболее полно раскрыть эту творческую 

индивидуальность; студент, ограниченный скудостью своих навыков, 

нередко пытается подстроить свои творческие задачи под эти навыки. 

Западный подход, рассмотренный выше, часто кажущийся нам не вполне 

применимым к нашей школе, на мой взгляд, может быть удачно использован 

— осознанная свобода, понимание контекста и ответственность за результат, 

соединяясь с умениями выпускников бакалавриата, дает весьма эффективное 

сочетание. На стыке этих двух систем образования я и попытался построить 

методику преподавания предмета «Сквозь средства выражения». 

Напоминаю, что очень важным моментом является то, что этот курс 

преподается студентам, уже прошедшим первую четырехлетнюю ступень 

обучения. Ко мне приходят во многом зрелые люди, обладающие 

приемлемым набором академических навыков, достаточно сформированным 

собственным художественным видением. В этой связи, я стараюсь не 

проецировать на студентов свои художественные предпочтения, не 

навязываю им свою трактовку темы и способ исполнения. Моя функция — 

помочь максимально точно и технологически грамотно исполнить то, что 

задумал студент. 

Теперь я расскажу подробнее об особенностях программы «Сквозь 

средства выражения» («Трансмедиа»), разработанной кафедрой 

художественной обработки металла для первого курса магистратуры. 

 

Введение, цели и задачи курса 

 

Название курса указывает на его отличие, которое заключается в 

отсутствии ограничений в технике и материалах исполнения работ. 

Условными ограничивающими факторами служат тема и время, отведенное 

на задание. В отдельных случаях, если это целесообразно, могут быть 

введены ограничения по размеру, способу подачи, технике исполнения и т. д. 

Практическими целями курса являются: 
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 развитие умения раскрывать заданную тему с возможностью 

максимально свободной реализации в различных материалах, а также 

способности технологически грамотно и творчески целесообразно сочетать 

их между собой; 

 развитие творческой самостоятельности, умения решать 

комплексные нестандартные художественные задачи; 

 адаптация к реалиям художественной деятельности после окончания 

Академии имени А. Л. Штиглица (в дальнейшем работы, выполненные на 

этом курсе, могут быть представлены на актуальных конкурсах и 

выставочных площадках, явиться отправной точкой сотрудничества автора с 

различными художественными институциями); 

 помощь в реализации темы магистерского исследования (поиски 

форм выражения и практическая реализация заданий могут стать 

дополнительным источником идей, развить кругозор восприятия и 

мышления). 

Выполнение заданий в целом основано на последовательности: эскиз — 

пробник в материале — корректировка — итоговая подача. Преподавателем 

назначаются промежуточные просмотры с обсуждением работ. 

В первом семестре запланированы три задания. 

Задание 1 «Автопортрет».  

Техника исполнения и материалы: не ограничены. 

Этапы выполнения: 

1. выдача задания, разъяснение общей специфики курса;  

2. демонстрация образцов произведений мастеров прошлого и 

настоящего, разъяснение на примере представленных работ возможностей и 

подходов к раскрытию данной темы; 

3. эскизная часть: обсуждение и отбор эскизов, поиск масштабов, 

материала исполнения (поощряется текстовое сопровождение работы — 

текст может предварять, сопутствовать и являться частью готовой работы, 

важной пояснительной составляющей итогового произведения); 

4. пробники в материале; 

5. промежуточный обход; 

6. корректировка, внесение окончательных правок; 

7. итоговая подача работы. 

Пояснение к заданию «Автопортрет». Курс открывается темой 

«Автопортрет» неслучайно. Обучение в магистратуре — это ступень 

обучения, предполагающая большую осознанность в понимании себя как 

художника и, соответственно, как личности. Это попытка перехода на новый 

этап и переосмысления предыдущего опыта. Большую помощь в этом 

оказывают примеры работ мастеров, разъясняя которые, необходимо 

показать студентам различные подходы к раскрытию этой темы.  

Примеры: 

 «вставной автопортрет» — художник изображен в группе 

персонажей какого-то сюжета; 
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 «представительский или символический автопортрет» — художник 

изображает себя в образе исторического лица или религиозного героя; 

 «групповой портрет» — художник изображен с членами семьи или 

другими реальными лицами; 

 «отдельный или естественный автопортрет» — художник изображен 

один.  

Современные авторы предлагают и другие возможности раскрытия 

этой темы. 

Задание 2 «Они. Множества». 

Техника и материалы исполнения: не ограничены. 

Этапы выполнения работы аналогичны предыдущему заданию. 

Пояснение к заданию «Они. Множества». Тема второго задания 

контрастна первому («Автопортрет»). Студенту предлагается перевести свой 

взгляд с себя самого во внешнюю среду и от индивидуума к 

множественности. Тема «Множества» может раскрываться, например, в 

контексте осмысления социальных явлений, взаимодействий между людьми, 

множеством и индивидуумом. При этом вариативность в рамках этой темы 

достаточно высокая и, конечно, может охватывать не только социальную 

проблематику. 

Задание 3 «Камерный натюрморт». 

Техника и материалы исполнения: не ограничены.  

Ограничение по размеру — не более 100 х 100 см. Художественное 

решение предполагается только в плоскости (картина или объект делаются на 

плоскости и экспонируется только в плоскости стены). 

Этапы выполнения работы аналогичны предыдущему заданию. 

Пояснение к заданию «Камерный натюрморт». Другое название этого 

задания — «Личный натюрморт» — предполагает переход от масштабной 

темы множеств к более личной, камерной теме. В качестве основы для 

создания этого натюрморта могут быть использованы личные вещи, 

воспоминания, впечатления. В данном задании очень важна емкость, 

целостность творческого высказывания. 

В качестве заключения отмечу некоторые положительные и 

негативные моменты, особенности методики, потенциальные зоны роста, уже 

выявленные на практике. Одна из особенностей методики преподавания 

состоит в том, что студенты не знают, каким будет следующее задание. 

Изначально я планировал это делать для того, чтобы учащиеся не 

зацикливались на каком-то одном выработанном приеме, который бы 

автоматически проецировался, например, на все три темы первого семестра. 

Идея в том, что каждый новый проект студент реализует с чистого листа. На 

практике это оказалось не так просто воплотить. Наши студенты привыкли 

все делать в последний момент, сложно было укладываться в конечные даты 

подач, к концу семестра начал образовываться небольшой «завал». Все 

благополучно разрешилось, но я сделал выводы о том, что при таком подходе 

к выдаче заданий должна быть и достаточная мера строгости относительно 
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сроков подачи. Конечно, были сложности и с теми, кто, сохраняя инерцию 

предыдущих лет обучения, не вполне понимал, что делать с такой мерой 

творческой свободы. В целом, можно сказать, что вся группа успешно 

адаптировалась. Постепенно набираются и статистические наблюдения: для 

того или иного задания начинает складываться вполне выраженная 

классификация по формам решения, процентному соотношению (например, 

работ в объеме, коллажей, предметов, близко пересекающихся с 

традиционным ювелирным искусством). Систематизация и более широкий 

анализ, надеюсь, будут получены в последующие годы. 

Наблюдается еще одна интересная деталь — студенты достаточно 

редко выбирают средства традиционной живописи красками в плоскости, 

хотя у нас и нет абсолютно никаких изначальных предпочтительных 

установок по возможным материалам исполнения. То есть в этих работах мы 

можем увидеть те воплощения заданных тем, которые создали сами студенты 

без жесткого диктата со стороны педагога. В этом смысле наш с ними диалог 

достаточно честен. Курс еще будет проходить «обкатку», будут устранены 

некоторые недостатки, внесены дополнения.  

Надеюсь, я прояснил цели и задачи, которые мы решаем. Одной из них 

я считаю накопление опыта (разумеется, не только в рамках этого предмета), 

а для этого необходим диалог, который может быть эффективным только при 

наличии взаимопонимания. Этот подход сам по себе не новый, но его 

применение в условиях Академии имени А. Л. Штиглица может и, надеюсь, 

должен показать интересные результаты. 
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В. А. Скориолли, Е. И. Скориолли 
 

ШЕСТЬ ОСНОВНЫХ ШАГОВ В ПРОЦЕССЕ ПРОЕКТИРОВАНИЯ 

ИЗДЕЛИЙ ДЕКОРАТИВНО-ПРИКЛАДНОГО ИСКУССТВА 

 

Целью данной статьи является краткий анализ основных принципов — 

шести шагов в процессе проектирования изделий декоративно-прикладного 

искусства и, в частности, художественного металла. 

Ключевые слова: российское декоративно-прикладное искусство, 

дизайн, художественный образ, технология производства.  

 

V. Skoriolli, E. Skoriolli 
 

SIX MAIN STEPS IN THE PROCESS OF DESIGNING  

DECORATIVE AND APPLIED ART PRODUCTS 

 

The purpose of this article is a brief analysis of the basic principles – six 

steps in the process of designing decorative and applied art products and, in 

particular, artistic metal. 

Key words: Russian decorative and applied art, design, artistic image, 

production technology. 

 

Развитие дизайна декоративно-прикладного искусства в России, Европе 

и Америке протекало немного разными путями, но были и некоторые 

факторы, способствующие их пересечению. 

Основным отличием российского декоративного искусства и, 

в частности, художественного металла от европейского и американского 

является эстетическая составляющая, связанная со спецификой развития 

России в XX веке. В отличие от зарубежного дизайна, становление которого 

происходило из потребности стимулировать сбыт товаров, русский дизайн 

вышел из беспредметного искусства и имел несколько этапов развития.  

На первом этапе, в 1917–1922 гг., дизайн формировался на стыке 

производства и агитационно-массового искусства [1]. Основным объектом 

стало художественное оформление новых форм общественной активности — 

конфигурация и устройство трибун, агитационных и театральных сцен — это 

переносило акцент с создания новых стилистических приемов на 

художественно-конструкторские. Конструктивизм переориентировал 

представителей беспредметного искусства на социальную целесообразность 

творчества, в том числе на изобретательство [6]. 

На втором этапе развития дизайна в России, 1923–1932 гг., происходит 

формирование его профессиональной модели. Идет становление школы 

профессиональной подготовки дипломированных дизайнеров — 

производственных факультетов ВХУТЕМАСа. Дизайн переориентируется на 

решение практических задач: разработку бытового оборудования для жилья, 
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обстановки рабочих клубов, общественных интерьеров, художественного 

металла. Основная цель — создание предметной среды в сферах труда, быта 

и культуры. В этот период формируются творческие концепции дизайна и 

декоративного искусства, определившие его дальнейшее развитие. Это ярко 

выражается в работах А. Родченко, Л. Лисицкого, В. Татлина. Шел поиск 

новых универсальных элементов художественных форм. 

На третьем этапе, 1933–1960 гг., дизайн как единый процесс 

формообразования окружающей среды перестал существовать. Он был 

расчленен на прикладные направления — инженерно-технический, 

предметно-бытовой и декоративно-прикладной (художественный металл), — 

которые воспринимались как различные виды деятельности. Но стремление 

создания основой формы «конструктивной структуры» объединило 

художников нового государства в различных направлениях. Идя по стопам 

геометрической абстракции, кубизма, они создали определение базовых 

составляющих произведения искусства, с помощью которого можно создать 

новый художественный образ.  

В Америке и Европе послевоенный период, начиная с 50-х годов, 

характеризовался вниманием к функциональному дизайну в архитектуре, 

промышленности и декоративно-прикладном искусстве. Что касается 

ювелирных украшений, изделий художественной ковки, изделий малых форм 

из металла, то этот период можно назвать становлением современного 

дизайна в металлообработке. 

Забота о функциональной и рациональной форме нашла свое 

выражение в философии Баухауса, которая полностью установила то, что 

принято называть промышленным дизайном [3]. Программа Баухауса была 

основана на двух постулатах [4]. Первый — научный и рациональный подход 

к дизайну, который должен учитывать функциональность и технологию 

материалов. Второй — новая эра индустриальной эпохи диктует новый 

эстетический подход в современном дизайне. Стало понятно, что дизайн, 

основанный на копировании и переработке стилей прошлого, не подходит 

для движущейся вперед и развивающейся промышленности, архитектуры и 

декоративно-прикладного искусства [5].  

Таким образом, дизайн послевоенного периода XX века постепенно 

приобрел черты научной, рациональной и функциональной формы в 

сочетании с эстетикой абстракции, но, как и все предыдущие стили, период 

послевоенного дизайна тоже подошел к концу. После двух мировых войн и 

продолжающихся социальных потрясений во всем мире, прагматичный 

подход потерпел неудачу, нужен был новый толчок в развитии дизайна. 

В противовес рациональному подходу в Европе возникает снова интерес к 

дадаистическому искусству [2]. Основными принципами дада были 

иррациональность, отрицание признанных канонов и стандартов в искусстве, 

цинизм, разочарованность и бессистемность. Дадаизм с его иронической 

трансформацией ценностей был широко распространенным течением в 

искусстве 50–60–70-х годов. Поэтому, когда рациональный подход терпит 
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неудачу, единственная альтернатива — творческая фантазия, так как все 

идеи, даже рациональные, начинаются с творческого воображения. 

Итак, в середине 60–70-х годов XX века в декоративно прикладном 

искусстве и дизайне произошел постепенный поворот от функционального 

дизайна к фантазийным формам. Этот поворот к творчеству был 

одновременно и бегством от тормозящих ограничений, и попыткой найти с 

помощью творческой фантазии формы, которые были бы более подлинными, 

более выразительными для внутреннего мира человека [5].  

Большинство художников знают, что есть разница между креативным 

дизайном и стилизацией. Стилизация связана с особенностями одного из 

стилей прошлого [8], а для творческого воображения нет никаких 

ограничений, кроме технологических. Но даже креативный дизайн должен 

учитывать факторы функциональности, вот почему дизайн продукта не 

может отказаться от рациональных принципов. 

Целью данной статьи является краткий анализ этих принципов — 

шести необходимых шагов в процессе проектирования изделий декоративно-

прикладного искусства. 

 

1. Функциональный анализ проектируемого объекта 

 

Дизайн проектируемого изделия сначала должен быть тщательно 

продуман с точки зрения продукта, удовлетворяющего потребности 

человека. Этот анализ может включать изучение человеческих отношений с 

учетом социально-психологических факторов, также он может включать 

детальное изучение конкретной среды, в которой находится проектируемый 

объект, например, производственный цех, интерьер и прочее. В любом 

случае необходимо учитывать потребительские способности и условия 

использования продукта, а также характеристики его пользователя, такие как 

конкретные функции, выполняемые продуктом. Эти функции должны быть 

проанализированы в соответствии с потребностями человека, для которого 

предназначен данный продукт. 

Большинство продуктов дизайна можно разделить на две основные 

группы: первая группа — это те, которые помогают обеспечивать условия 

жизнедеятельности человека и улучшения его возможностей; вторая группа 

— это продукты дизайна, которые расширяют и модифицируют среду 

жизнедеятельности человека [7]. Улучшение способностей человека может 

возникнуть в связи с разными факторами. Например, потребность в очках 

может отражать биологические ограничения старения или стремление 

молодежи выглядеть современно и модно. 
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Характер факторов, которые необходимо учитывать при анализе 

продукта дизайна: 

1. цикл использования:  

- непрерывный, 

- прерывистый, 

- периодический, 

- повседневный, 

- еженедельный, 

- ежемесячный, 

- сезонный; 

2. место использования:  

- общественное, 

- бытовое, 

- в офисе, 

- на производстве, 

- при умеренной температуре, 

- в холодном климате, 

- в жарком климате, 

- в учебных заведениях, 

- в развлекательных целях, 

- в научных лабораториях, 

- везде; 

3. условия использования: 

- частные, 

- общественные, 

- в помещении, 

- на улице, 

- во влажной среде, 

- в сухой среде, 

- в холодной среде, 

- в горячей среде, 

- везде; 

4. характеристики эксплуатации: 

- профессиональные, 

- квалифицированные, 

- неквалифицированные, 

- молодежь, 

- возрастная группа, 

- мужчины, 

- женщины; 

5. основные потребности в продукте: 

- биологические, 

- социальные, 

- психологические, 
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- культурные, 

- экономические, 

- повседневные, 

- традиционные; 

6. оценка функциональности продукта по отношению к потреблению. 

 

2. Исследование продукта 

 

Прежде чем приступить к проектированию и внести что-то новое в 

какую-либо область, дизайнер должен хорошо разобраться в этой области. 

Однако нередко дизайнеры предлагают свое новое решение, не опираясь на 

историю и технологию продукта. 

По нашему мнению, важно тщательно исследовать происхождение, 

изменение формы и функционального значения продукта, который дизайнер 

собирается проектировать. Для этого необходимо провести исследование 

исторических этапов развития, а также современных трансформаций, 

представленных на рынке в настоящее время [7]. 

Список важных факторов: 

1. функциональность 
– обратить внимание на функциональное изменение в течение времени; 

2. материалы 
– качество, визуальные, тактильные и т. д.; 

3. технология 
– какие научно-технологические принципы используются; 

4. функциональная эффективность 

– долговечность, прочность и др.; 

5. стиль и разнообразие форм 
– вариации формы и декора, не связанные с функциями объекта;  

6. анализ  
– функциональные улучшения или ухудшения в дизайне исторических 

этапов развития продукта. 

 

3. Обзор рынка 

 

В наши дни лишь немногие продукты размещаются на рынке до 

проведения исследования рынка. Обзор и опрос рынка помогает изучить 

время и место использования продукта, условия его использования и 

особенности потребления. Спрос на товар должен быть классифицирован по 

экономическому классу, возрастной группе и др., а также должен быть 

изучен спрос потребителя, в том числе его потребности и предпочтения. 

Необходимо проанализировать уже существующие продукты, а также 

объемы продаж в отношении спроса, недостатки и лучшие качества продукта 

должны быть тщательно изучены. 
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4. Анализ формы по отношению к функции 

 

Только сейчас мы достигли определения формы будущего объекта [5]. 

Эта форма будет продиктована функциональными особенностями товара по 

отношению к потребностям человека, а также доступными материалами и 

технологическими процессами. В конечном счете главными будут наши 

собственные знания и понимание всех факторов, участвующих в процессе 

создания дизайна продукта. 

В тоже время инновационный дизайн может потребовать специальных 

исследований. Например, если вы собираетесь разработать новый дизайн 

фотоаппарата, то вы должны иметь достаточные знания о физике света и 

процессах в фотографии. Мы употребили слово «инновационный» 

фотоаппарат. Само собой разумеется, что единственной основой для 

разработки нового дизайна существующего продукта является 

«инновационный, улучшенный» дизайн, и если наш дизайн каким-то образом 

не делает продукт лучше, то создание такого дизайна неоправданно.  

Исследование продукта и рынка сбыта обеспечат критерии нового 

образа дизайна, а также ответят на вопрос, на сколько он будет 

удовлетворять критериям рынка и запросам потребителя, и насколько 

хорошо он будет конкурировать с уже существующими продуктами.  

Очень часто толчком к созданию новой креативной формы служат 

новые технологии и материалы. Но дизайнер должен поставить для себя ряд 

вопросов, которые предшествуют процессу создания нового образа. Может 

ли новый продукт быть легче, гибче, долговечнее, удобнее в использовании? 

Можно ли сделать его лучше и экономичнее, из другого материала или с 

помощью других производственных процессов? Ну, а красота нового образа 

должна не вызывать сомнений у социума, для которого проектируется 

продукт. 

К этому моменту появляется ряд конкретных идей, которые должны 

быть проиллюстрированы схемами и описательным материалом с указанием 

конкретных задач, которые вы ставите в этом проекте. Само собой 

разумеется, что дизайнер должен проявить максимально творческий подход к 

реализации своей идеи и решению проблем, которые были намечены на 

первоначальных этапах. Именно на этом этапе проявляется творческая 

способность дизайнера в креативном мышлении, поскольку для решения 

других задач в создании продукта могут быть использованы другие 

специалисты в маркетинговых, статистических, исследовательских, 

технологических и технических сферах [8]. 

Работа дизайнера, независимо от того, работает он на промышленность 

или на себя, состоит и в том, чтобы синхронизировать все эти области в 

технологической, функциональной, визуальной и эстетической форме. 
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5. Функциональность продукта по отношению к рынку 

 

Если до этого наши шаги в разработке продукта заключались в анализе 

функций продукта по отношению к человеческим потребностям, то теперь 

необходимо проанализировать рыночные факторы, такие как размер, цена, 

качество, потребительские, отраслевые предпочтения и национальные 

особенности. 

Это точка, в которой передовой дизайн должен противостоять 

социальной и культурной инерции, сопротивлению новым и незнакомым 

формам. Это тот момент, когда дизайнер продукта способен реализовать себя 

и свои идеи.  

Сегодня мы наблюдаем множество передовых работ дизайнеров в 

широком ассортименте товаров, но большинство продуктов на рынке 

по-прежнему отражают образы XIX — начала XX веков. Классический 

аргумент, почему так происходит, основывается на вопросе о том, кто будет 

нести ответственность, если новый продукт не получит ожидаемых продаж 

— производитель, менеджер по продажам или общество, — поэтому 

заказчик хочет минимизировать риски и идти по проторенному пути.  

Очень часто работа дизайнера продукта не заканчивается только 

проектом, приходится согласовывать свой дизайн с рыночными реалиями 

таким образом, чтобы выиграть, а не проиграть битву за повышение уровня 

передового дизайна. Для этого дизайнеру, возможно, придется взять на себя 

на первом этапе и продажу своего нового продукта. 

 

6. Окончательные решения 

 

Общеизвестно, что жизнь полна компромиссов, это относится и к 

дизайну. На конечном этапе приходится, для остроты образа, делать 

обобщение для выделения и фиксации материала, который, по мнению 

дизайнера, лучше всего выражает его художественную идею. Он может 

пожертвовать эффективностью, удобством или универсальностью ради 

выражения наиболее интересной формы, продвигая свою идею на уровень 

передового дизайна. 

Не существует единственного решения, существует множество 

решений для каждого типа дизайнерских задач, и именно на конечном этапе 

дизайнер раскрывает свою неординарность мышления в той мере, в какой он 

может достичь наилучшего результата или предложить несколько решений 

поставленной задачи. Обычно дизайнер достигает этой стадии разработки 

продукта с несколькими одинаково хорошими решениями.  

Окончательное решение может быть принято только после 

рассмотрения всех вариантов, перечисленных нами, в том числе рыночного 

спроса, анализа потребления, цены и себестоимости. При прочих равных 

условиях факторы эстетики, стоимости, технологичности, простоты 

изготовления, будут решающими. 
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Вывод 

 

Все, что мы рассмотрели, казалось бы, адресовано дизайнеру, 

работающему на промышленность, и многим работающим на себя 

дизайнерам-мастерам может показаться излишне сложным и долгим в своей 

перспективе. Однако мастера также сталкиваются со многими факторами, 

которые мы рассмотрели. Мастер, который разрабатывает малотиражные 

изделия и зарабатывает своим небольшим производством, возможно, более 

глубоко озабочен этими принципами дизайна продукта, чем мастер, 

производящий эксклюзивные изделия для своей аудитории. Тем не менее, 

знание процесса разработки дизайна изделий художественного металла 

поможет в создании оригинального продукта, даже если стилизация является 

основным направлением деятельности отдельного художника. Поэтому эта 

статья предлагается всем тем, кто прямо или косвенно причастен к 

изготовлению дизайнерских продуктов, в том числе в декоративно-

прикладном искусстве. 
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ГРАНИЦЫ ВОЗМОЖНОСТЕЙ  

СОВРЕМЕННОГО ХУДОЖНИКА ПО МЕТАЛЛУ 

 

В статье анализируются процессы, определяющие возможности 

творческого развития и многовариантных решений для реализации 

художника, получившего образование в области декоративно-прикладного 

искусства. Рассматриваются условия, при которых работа с материалом, 

знание особенностей, совокупность технологических приемов, принципов 

формообразования и логики его обработки становятся конкурентным 

преимуществом в современной художественной среде и воплощении 

творческого замысла во всех направлениях художественной мысли 

современного искусства. 

Ключевые слова: декоративно-прикладное искусство, современное 

искусство, дизайн, художественный металл. 

 

K. A. Spasskov 

 

LIMITS OF POSSIBILITIES OF A MODERN METAL ARTIST 

 

The article analyzes the processes that determine the possibilities of creative 

development and multivariate solutions for the implementation of an artist who has 

received an education in the field of arts and crafts. The conditions are considered 

under which work with the material, knowledge of the features, a set of 

technological methods, principles of shaping and the logic of its processing 

become a competitive advantage in the modern artistic environment and the 

embodiment of a creative idea in all areas of the artistic thought of contemporary 

art. 

Key words: arts and crafts, contemporary art, design, artistic metal. 

 

Изменение системы и методики образования в творческих вузах по 

направлению «Декоративно-прикладное искусство», начавшее происходить в 

2011 г., а именно переход со специалитета на двухуровневую систему 

бакалавриат-магистратура, не прошли бесследно. Кардинальная 

трансформация способов преподавания, подхода к подаче необходимой в 

процессе обучения студентов информации, поставили перед школой в 

области академического образования художника ДПИ серьезные вызовы и 

выявили ряд системных проблем.  

В нашем случае первоначальный ужас перед коренным изменением 

системы и методики образования со временем сменился объективным 

взглядом на происходящее, переосмыслением учебного процесса и программ 
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поэтапного обучения студентов кафедры художественной обработки металла 

(далее — ХОМ). На смену шестилетнему специалитету с его 

последовательным погружением в постижение технологических процессов 

сквозь призму творческих заданий пришел четырехгодичный бакалавриат и 

двухгодичная магистратура, и это стало отправной точкой в модификации 

подхода к образованию художника.  

Главной проблемой сбоя отработанного последовательного алгоритма 

явилась невозможность вместить во временной промежуток первого, 

второго, третьего и четвертого курсов тот поток информации, что умещался в 

шесть лет. Именно это и заставило нас сделать необходимое разделение 

направления обучения на профили. Узкая специализация бакалавров по 

профилям «Пластика малых форм» и «Архитектурный металл» стали 

единственно возможным решением в создавшейся ситуации. Где в первом 

профиле сконцентрированы задания и технологии, связанные с ювелирными 

возможностями обработки металла, а во втором — с кузнечными и 

литейными способами работы с крупными формами и объектами. Разделение 

на масштабы очерченных областей работы художника, сужение по 

технологическим возможностям обработки металла в профиле обучения 

заложили потенциал к созданию новых учебных программ и появлению 

новых заданий. Одним из примеров таких изменений стало введение 

предметов по изучению новых информационных программ по трехмерному 

моделированию и взаимосвязанные с проектированием и композицией в 

материале упражнения — построение объекта проектирования, закрепка 

камней, интеграция в архитектурную ситуацию, конструирование и другие.  

Логичным и наиболее важным вызовом перед кафедрой встал вопрос о 

том, чем должна являться и каким образом должно проходить обучение на 

следующем этапе — в магистратуре. 

Методика прошлых лет, подразумевавшая последовательное изучение 

техник и технологических способов обработки металла, не могла быть 

перенесена на новые рельсы двухуровневой системы. В первые годы попытка 

сделать это показала объективные сбои в преподавании и качестве 

образования, а главное — осознание разницы между уровнями обучения у 

студентов, изучающих курс магистратуры. В этой связи следует также 

упомянуть проблематику понятия декоративно-прикладного искусства и его 

развития в целом. Ирина Перфильева, рассматривая этот вопрос, приходит к 

выводу, что сегодня в сообществе художников и искусствоведов 

современное декоративно-прикладное искусство нуждается в расширении 

стандартных, привычных границ понимания этого определения: «Часто от 

коллег по цеху приходится слышать, что декоративное искусство не 

принадлежит к области “современных” и “актуальных” искусств. Надеюсь, 

что этот барьер будет преодолен, по крайней мере, в части современности, 

тем более что и сами эти термины несовершенны и требуют серьезного 

осмысления» [3, с. 9]. В нашем случае в программах бакалавриата уже 

уместилась, учитывая разделение на два направления, вся программа 
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специалитета. Таким образом, необходимо было создать и, в первую очередь, 

осознать принципиальные различия между двумя уровнями образования, 

логику их взаимного дополнения и расширения границ обучения художника. 

Решение этой проблемы лежало на поверхности, но находилось в невидимой 

плоскости методик и практик традиционной системы образования 

специалитета. Принцип задание-ответ не укладывался ни во временные, ни в 

смысловые рамки, так как поступление на обучение по магистерской 

программе подразумевает прием не только «своих» студентов, окончивших 

бакалавриат в Академии Штиглица, но и «чужих» бакалавров 

соответствующего профиля обучения. 

И здесь кроется фундаментальная проблема современной системы 

образования художников декоративно-прикладного искусства в ВУЗах 

России, но об этом позже.  

Почему не работает этот принцип? Разгадка кроется в психологии. 

Бакалавриат как ступень высшего образования воспринимается студентом, и 

это совершенно верно, законченной формой воспитания специалиста 

определенного уровня, хотя и имеющей возможности продолжения обучения 

на следующих этапах. То есть следующий этап обязан быть другим, 

отличаться от предыдущего новыми знаниями и способами их постижения. 

Собственно, ответ на проблемный вопрос о «недоученности» бакалавров 

кроется не в студенте и промежутке времени на его обучение, а в первую 

очередь в корректировке учебных программ, учитывающих конечный 

результат обучения и иной подход к постановке задач следующего уровня — 

магистратуры. В контексте сказанного безусловно созвучны размышления 

Людмилы Козаковой о трансформации декоративного искусства, начиная с 

90-х годов прошлого столетия, в сторону современных творческих процессов 

искусства. Эту же мысль развивает Ирина Перфильева: «Важно осознавать, 

что сегодня произведения декоративного искусства существуют уже в 

другом, гораздо более сложном культурно-художественном контексте, 

нежели два-три десятилетия назад. Включенные в процессы художественной 

интеграции, они оказываются в силовом поле “актуального” искусства и 

современных художественных практик» [3, с. 16]. 

Придерживаясь этих выводов, нам удалось создать программу 

обучения в магистратуре на кафедре ХОМ, имеющую совершенно иное 

видение подготовки специалиста второй ступени образования и абсолютно 

новые возможности для самостоятельного осознания молодого художника 

художником. В мировой педагогической практике существует много 

разработок подобного рода, но такой подход действительно революционен в 

нашей школе, а именно индивидуальное исследования магистранта с 

самостоятельной постановкой задач и плана работы в течение двух лет 

обучения. Методика эта не нова, и, конечно, в ней есть, как и в других, свои 

недостатки и несовершенства, но, анализируя прошедшие 10 лет внедрения и 

эволюции этой программы, можно констатировать ее результативность 
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именно появлением новых, молодых имен на арт-сцене России, выпускников 

кафедры. 

Разработка методики учебного процесса потребовала не только 

введения «номинально» новых предметов и формальной реализации рабочих 

программ дисциплин, но, в первую очередь, поиск преподавателей, 

способных иначе, максимально продуктивно и пластично осуществлять 

учебный процесс. Так, были введены кафедральные дисциплины «Искусство 

графики», «Сквозь средства выражения», «Развитие творческого мышления», 

«Методика научных исследований», «Художественный металл в контексте 

творческих процессов» — все перечисленные предметы обеспечивают 

согласованность с основными задачами в «Художественном 

проектировании» и «Композиции в материале». Это является практическим 

подтверждением слов Козаковой: «В современном искусстве, в том числе 

декоративном, новые формы художественного высказывания, новые 

художественные и технические средства выражения возникают постоянно и 

действенно» [1, с. 107]. Развитие индивидуального творческого взгляда 

молодого художника, уникальность его высказывания имеют продолжение и 

взаимосвязь во всех дисциплинах, объединенных одной идеей — развитие 

художественного утверждения магистранта. 

Цель этой педагогической практики — самостоятельность. 

Принципиально не употребляю здесь слово «свобода», так как в нашем 

контексте оно может быть превратно понято. Но тем не менее именно такая 

мотивация для созидательного движения художника наиболее часто 

употребляется на занятиях по всем предметам, обеспечивающим курс 

магистратуры.  

Важной составляющей обучения становится умение студента 

применять в своей творческой деятельности знания и навыки, полученные на 

первой ступени — бакалавриате, — и смело использовать новые, «не 

свойственные» материалы и средства выражения творческой мысли. 

Основная задача такого подхода — исключить у студентов психологический 

барьер, блокирующий возможность созидательного процесса, пусть даже и в 

не свойственных первому образованию материалах и техниках. Этим 

утверждается наиболее важный критерий к отбору будущих магистрантов 

кафедры художественной обработки металла во время вступительных 

испытаний. Опыт приема экзаменов в магистратуру показал, к большому 

сожалению, что уровень бакалавров, претендующих на место в магистратуру 

и дипломированных по специальности «Декоративно-прикладное искусство 

и народные промыслы» из других ВУЗов нашей страны, катастрофически 

низок в отношении профессиональных и общекультурных знаний. 

Объясняется это не столько некорректностью и непоследовательностью 

рабочих программ дисциплин, их логической взаимосвязью, сколько 

незаинтересованностью или узконаправленностью творческого восприятия 

учебного процесса преподавателями высших учебных заведений в России, 
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осуществляющих воспитание молодых художников. Как следствие, мы 

видим скованного художника средней руки, не имеющего смелости 

позволить себе открыть новые горизонты знаний и творчества. Все это 

вызывает досаду и сожаление, когда видишь горящие глаза и осознанное 

желание абитуриента, художника сделать следующий шаг, целенаправленно 

пройти новый этап своего развития, но это желание разбивается об 

объективное отсутствие знаний и умений претендента. Конечно, экзамен — 

это отбор лучших из лучших, но и этот этап не гарантирует качественного 

результата — активной творческой жизни выпускника, дипломированного 

специалиста. Тем не менее максималистский подход к отбору абитуриентов в 

процессе экзаменов необходим для качественного и естественного развития 

«кафедры» как живого организма, требующего обновления, движения и 

развития.  

Таким образом, становится очевидным, что условия, определяющие 

возможности для творческого развития и появления многовариантных 

решений у студента во время обучения, — это не жесткая система 

требований одной из рабочих программ дисциплин, а взаимосвязь всех 

предметов, их направленность на исследование магистранта. Абсолютно 

точно, что в таких условиях свобода мысли и осознанная искренность в 

высказывании молодого художника в любом направлении, будь то 

декоративное-прикладное искусство, дизайн или искусство смыслов, 

проявляются гораздо более эффективно. Важным в процессе обучения 

становится индивидуальный подход к каждому студенту в его выбранной 

теме исследования научной и творческой частях. Это подтверждается 

разнообразием тем исследований, представляемых на защитах выпускных 

работ кафедры металла. Традиционный декоративный подход в виде 

ювелирного или архитектурного металла (ил. 1, 2) соседствует с 

инсталляциями (ил. 3, 4), перформативными практиками, видео и саунд 

артом (ил. 5, 6). Правильность выработанной методики — создание 

лабораторной среды творческих поисков — подтверждается в какой-то 

степени мыслью В. И. Перфильева: «…декоративно-прикладное искусство, 

пожалуй, единственное из современных медиа действует и на платформе 

классического, традиционного искусства, и на базе современного искусства с 

отдельным проникновением в актуальное» [2, с. 101]. Мои наблюдения, 

подчерпнутые из непосредственной практики работы куратором выставок и 

общего взгляда на актуальные процессы, позволяют мне сделать вывод, что 

знание особенностей, технологических приемов обработки не только 

металла, но и различных материалов, использование «нетрадиционных» 

медиумов в реализации своего проекта становятся конкурентным 

преимуществом художника в современной творческой среде и воплощении 

авторского замысла во всех направлениях художественной мысли 

современного искусства. 
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В РАЗВИТИИ ТВОРЧЕСКОЙ ЛИЧНОСТИ  
ХУДОЖНИКА ПО МЕТАЛЛУ 

 
Статья посвящена новым изменениям в организации учебного 

процесса, в которых один из акцентов был сделан на научно-
исследовательскую работу при подготовке молодых художников в области 
художественной обработки металла. Приведены основные этапы научной 
работы как одной из важных форм деятельности, которая неразрывно 
связанна с художественным творчеством магистранта, направленной на 
получение новых знаний, необходимых для развития и становления 
творческой личности. 

Ключевые слова: научно-исследовательская работа, художественная 
обработка металла, экспозе, ментальная карта. 
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RESEARCH WORK IN THE DEVELOPMENT  

OF THE CREATIVE PERSONALITY OF THE METAL ARTIST 
 
The article is devoted to the new changes in the educational process 

organization, in which one of the emphases was on the research work in the 
training of young artists in the field of artistic metal processing. The main stages of 
scientific work are given as one of the important forms of activity, which is 
inextricably linked with the artistic creativity of a master student, aimed at 
obtaining new knowledge necessary for the development and formation of a 
creative personality. 

Key words: research work, artistic metal processing, exposition, mental map. 
 

Современный этап развития высшего образования предусматривает 
многоуровневую систему подготовки молодых специалистов в области 
художественной обработки металла. В настоящее время в обществе меняется 
мотивация к обучению и прослеживается повышение интереса к творческому 
труду. Важные изменения в сфере организации учебного процесса коснулись 
прежде всего пересмотра привычных методов освоения профессии. При этом 
один из акцентов был сделан на научно-исследовательскую работу, развитие 
критического мышления, индивидуальный подход к обучающимся с учетом 
интересов, особенностей и возможностей творческой личности. 

С этой целью, согласно новому стандарту высшего образования, были 
разработаны новая структура и содержание заданий, составляющих важную 
часть базовой программы курса подготовки магистрантов на кафедре 
художественной обработки металла. 
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Для достижения поставленной цели необходимо решить ряд 
определенных учебных задач: овладеть основами и навыками 
научно-исследовательской работы, осуществлять отбор главного и 
второстепенного, приобрести навыки получения недостающих знаний из 
искусствоведческих и исторических источников, иллюстративных 
материалов, специальной научной и справочной литературы, использовать 
приобретенную информацию для дальнейшего профессионального 
самообразования.  

Научная работа на кафедре художественной обработки металла в 
магистратуре ведется на протяжении двух лет и состоит из нескольких 
последовательных этапов, которые тесно связаны с художественным 
исследованием магистранта.  

Первый этап — первый семестр обучения — посвящен поиску темы 
творческого исследования и началу научной работы. На этой стадии 
магистрант составляет экспозе, разрабатывает ментальную карту 
исследования, формулирует творческий манифест. 

Составляя экспозе, надо дать краткое представление о теме и 
содержании своего будущего научного исследования. Спланировать 
последовательность ведения научной работы, которую необходимо провести 
в течение всего периода обучения в магистратуре. Таким образом, экспозе с 
самого начала определяет структуру и порядок научного рабочего процесса.  

Трудно начинать с пустой страницы. Вначале содержание экспозе 
достаточно приблизительное, но в дальнейшем оно уточняется 
периодическими правками. Если магистрант заранее определил актуальность, 
продумал структуру, методы и хронологические рамки своего 
исследовательского проекта, то с информацией работать ему будет проще.  

Такой системный подход помогает редактировать текст, не сбиваясь, 
прорабатывать главу за главой, а научному руководителю — контролировать 
ход работы. Конечно, краткий обзор не может содержать каких-либо 
конкретных анализов или выводов — это будет происходить позднее, в 
процессе написания исследования [3]. 

Объем экспозе обычно ограничивается тремя-шестью страницами, и в 
этом есть его преимущество. Художник-магистрант на первом этапе 
находится в активном творческом поиске, а краткость экспозе дает 
возможность быстро вносить необходимые корректировки в научное 
исследование [2].  

Следующее задание данного этапа — составление ментальной карты 
исследования. Ментальная карта (по-английски — mind map) — это метод 
визуального представления информации, отражающее системные связи 
между целым и его частями.  

Магистранту предлагается разместить в центре своей карты предмет 
исследования и всесторонне рассмотреть свою тему, не только в искусстве, 
но и исследовать ее также в философском и культурно-историческом 
контексте. Вначале необходимо максимально расширить карту, чтобы в 
дальнейшем сделать отбор самого важного (ил. 1). 

На сегодняшний день составление ментальных карт в обучении 
является одним из продуктивных средств для развития мыслительных 
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операций. Процесс исследования становится осмысленным, а информация 
лучше запоминается, потому что человеческому мозгу легче работать с 
данными, представленными отдельными блоками, чем с информацией в виде 
сплошного текста. Это позволяет воспринимать сложные концепции проще, 
так как объемную тему можно наглядно разбить на подтемы и микротемы, 
а масштабный проект — на конкретные задачи [1].  

Первый этап завершает творческий манифест. Он вербализует отношения между 
магистрантом и его художественной темой исследования. Это является не 
повторением того, о чем говорит работа молодого художника, но, скорее, 
артикуляцией того, что за ней стоит. Смысл написания манифеста 
заключается в более полном погружении в выбранную тему. 

Второй этап — это второй семестр обучения в магистратуре, который 
посвящен активной работе с информацией и написанию таких структурных 
частей, как введение и первая глава.  

Первая глава — это теоретическая часть, в которой раскрываются 
тезисы, заложенные во вступлении, приводятся и анализируются 
используемые источники, исторические аналоги и т. д. 

Одновременно начинается написание второй главы — художественная 
концепция, — в которой автор разрабатывает и раскрывает замысел своей 
творческой работы, продумывает ее экспозицию (ил. 2). 

Третий этап — третий семестр — подразумевает участие в 
научно-практической конференции и публикации научной статьи. Статья 
строится на основе уже накопленных материалов научного и 
художественного исследования. Одним из достижений научной деятельности 
магистрантов являются награждение их дипломами первой, второй или 
третей степени (ил. 3). 

Четвертый этап — заключительный семестр. Это работа над третей 
главой, в которой раскрываются свойства металлов и материалов, 
используемых в практической работе, описанию технологического процесса 
и его особенностей. Эксперименты с материалом позволяют 
проанализировать плюсы и минусы традиционных и современных подходов 
при изготовлении дипломной работы. 

В заключении магистрант формулирует выводы, в которых содержатся 
основные результаты, полученные в рамках проведения научной работы, 
приводит в порядок список литературы, отображает иллюстративный 
материал в приложениях, разбивая их на тематические разделы (например: 
аналоги, источники вдохновения, авторская графика, фотофиксация 
процесса).  

В итоге научное исследование магистранта имеет следующую 
структуру: титульный лист, оглавление, введение, основное содержание, 
заключение, список литературы и приложения. Объем текста — не менее 
двадцати пяти страниц. 

Таким образом, научно-исследовательская работа как одна из форм 
творческой деятельности направлена на получение важных знаний, 
необходимых для создания новых материальных и духовных ценностей. Этот 
процесс является предпосылкой формирования, развития и становления 
творческой личности, способной на научной основе эффективно решать 
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возникающие задачи, и позволяет значительно повысить и расширить 
уровень профессиональной подготовки магистра в области художественной 
обработки металла. Современные требования, предъявляемые к высшему 
образованию, диктуют необходимость приобщения к научному творчеству, 
организации процесса поэтапного формирования творческого и 
исследовательского мышления молодых художников (ил. 4). 
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Ил. 2. Промежуточный просмотр творческого исследования магистранта. 

В экспозиции активно используется часть научного исследования 

Ил. 3. Диплом за участие в научно-практической конференции 
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Ил. 4. Итоговая выставка магистранта.  

Аттестация Государственной экзаменационной комиссией 

Сведения об авторах: 

Чупрак Кирилл Александрович, Санкт-Петербургская государственная 

художественно-промышленная академия имени А. Л. Штиглица, кандидат 

искусствоведения, доцент кафедры художественной обработки металла; 

kirillmaill@gmail.com. 

Chuprak Kirill Alexandrovich, Saint Petersburg Stieglitz State Academy of Art and 

Design, PhD (History of Art), Associate Professor of the Metal Arts Department; 

kirillmaill@gmail.com. 

Сикорская Мария Игоревна, Санкт-Петербургская государственная 

художественно-промышленная академия имени А. Л. Штиглица, профессор 

кафедры художественной обработки металла; hom@ghpa.ru. 

Sikorskaya Mariia Igorevna, Saint Petersburg Stieglitz State Academy of Art and 

Design, Professor of the Metal Arts Department; hom@ghpa.ru. 

mailto:kirillmaill@gmail.com
mailto:hom@ghpa.ru
mailto:hom@ghpa.ru


93 

Научное издание 

ХУДОЖЕСТВЕННЫЙ МЕТАЛЛ  

В КОНТЕКСТЕ ТВОРЧЕСКИХ ПРОЦЕССОВ XX–XXI ВВ. 

Материалы научно-практической конференции 

Сборник научных статей 

Научный редактор и составитель К. А. Чупрак 

Выпускающий редактор В. А. Покидышева 

Технический редактор О. Ф. Никандрова 



94 

Подписано к печати 14.03.2023. Формат 60х84/16 

Усл. печ. л. 5.46. Печать офсетная. Бумага офсетная 

Отпечатано в типографии ООО «Турусел». 

197376, Санкт-Петербург, ул. Профессора Попова, д. 38 

toroussеl@gmail.com 

Заказ Тираж 100 экз. 

mailto:toroussеl@gmail.com

	Обложка сборника А5 ХОМ А5 лицо+оборот Вар2 ISBN RGB
	31.03 РЕД (ВП)_Сборник материалов конференции ХОМ ОН2 СГ КП (1)

