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1. ХУДОЖНИК — ГАЛЕРИСТ — КУРАТОР: 

ПРОБЛЕМЫ ВЗАИМОДЕЙСТВИЯ 

УДК 7.075 

А. В. Пацей 

ХУДОЖНИК И КУРАТОР: ПАРТНЕРЫ ИЛИ КОНКУРЕНТЫ? 

Художник и куратор являются одними из центральных фигур в системе 

современного искусства и их принято воспринимать не только как коллег, но 

как партнеров и даже соавторов. Тем не менее последовательное 

взаимопроникновение и стремительное сближение художественной и 

кураторской практик, которое стало особенно заметно с конца 1990-х — начала 

2000-х гг., поставили вопрос об определенной конкуренции и естественном 

профессиональном соперничестве. В рамках доклада будут рассмотрены 

предпосылки и признаки сближения профессиональной деятельности 

художника и куратора, а также причины и предмет их конкуренции. 

Ключевые слова: современное искусство, художник, куратор, выставка, 

сотрудничество. 

A. V. Patsei 

ARTIST AND CURATOR: PARTNERS OR COMPETITORS? 

The artist and the curator are one of the central figures in the system of 

contemporary art. Currently, the artist and the curator are perceived as colleagues, 

partners and co-authors. The rapid convergence of artistic and curatorial practice 

raised the question of a certain competition and professional rivalry between the artist 

and the curator. This article discusses the prerequisites and signs of convergence of 

the professional activities of the artist and the curator, as well as the causes and 

subject of their competition. 

Key words: contemporary art, artist, curator, exhibition, collaboration. 

Тема, заявленная в названии данного доклада, намеренно 

сформулирована достаточно остро. Художник и куратор являются одними из 

центральных фигур на современной арт-сцене, и их принято воспринимать не 

только как коллег, но как партнеров и даже соавторов. Тем не менее 

последовательное взаимопроникновение и стремительное сближение 

художественной и кураторской практик, которое стало особенно заметно с 

конца 1990-х — начала 2000-х гг., поставили вопрос об определенной 

конкуренции и естественном профессиональном соперничестве. В рамках 

данного короткого обзора будут рассмотрены предпосылки и признаки 

сближения профессиональной деятельности художника и куратора, а также 

причины и предмет их конкуренции. 

Если образ и роль художника не требуют специального комментария, то о 

фигуре куратора следует сказать несколько слов отдельно. Кураторство 
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оформилось в самостоятельную профессию относительно недавно и до сих пор 

находится в процессе становления и поиска стабильных моделей. Основателем 

института кураторства принято считать Харальда Зеемана — известного 

швейцарского куратора, который в своей работе переосмыслил идею и 

потенциал выставки как самостоятельного художественного высказывания. Его 

проект «Когда отношения обретают форму» (полное название — «Когда 

отношения обретают форму: работы, концепции, процессы, ситуации, 

информация»; англ. —Live in Your Head: When Attitudes Become Form. Works – 

Concepts – Processes – Situations – Information) [3, с. 129–201], состоявшийся 

весной 1969 г. в Бернском Кунстхалле, произвел настоящую революцию и 

представил качественно новый подход к организации художественных 

выставок.  

Сегодня кураторство остается динамичной и постоянно меняющейся 

профессией, а ее представители, с одной стороны, чутко реагируют на 

тенденции в современном искусстве, а с другой — сами становятся 

инициаторами важных изменений в художественном поле. Эффекты развития и 

трансформации кураторства распространяются на все сферы, с которыми 

соприкасается эта практика: с новым куратором появляются новый музей, 

новая выставка, новый художник.  

Рассматривая последние тенденции в работе современных художников и 

кураторов, можно выделить три основные «области касания», которые 

одновременно станут отправными точками для анализа их профессиональной 

конкуренции: 1. переосмысление границ искусства; 2. исследовательский 

компонент в работе; 3. подходы к организации пространства. Остановимся 

несколько подробнее на каждом из этих аспектов.  

1. Переосмысление границ искусства

В одном из своих эссе Борис Гройс следующим образом объясняет 

ключевое различие между работой художника и куратора: «Работа куратора 

заключается в том, чтобы располагать произведения искусства в пространстве 

выставки. Это то, что отличает куратора от художника, поскольку художник 

обладает привилегией выставлять объекты, которым пока что не был присвоен 

статус произведения искусства» [1, с. 43]. То есть куратор «уполномочен» 

производить отбор произведений искусства и размещать их в экспозиции в 

соответствие с той или иной концепцией, но не может принимать 

самостоятельное решение о художественном статусе того или иного предмета. 

В то время как за художником остается эксклюзивное право извлекать те или 

иные объекты, процессы и феномены из окружающего мира и включать их в 

сферу искусства, возводя в ранг художественных произведений. Один из самых 

простых примеров — известная работа Марселя Дюшана «Фонтан» 1917 г. 

Позже процесс радикального расширения художниками границ искусства ярко 

проявился в жанрах инсталляции, перформанса и хэппенинга, и продолжает 

свое развитие в современных практиках. Однако, рассматривая тезис Бориса 

Гройса из сегодняшней перспективы, можно позволить себе с ним не 
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согласиться. Создавая выставочные проекты, кураторы чувствуют все большую 

свободу в вопросе интерпретации и переосмыслении границ искусства. Так, в 

марте 2015 г. немецкий философ и исследователь Вольфганг Шеппе открывает 

в Дворце-резиденции в Дрездене проект «Супермаркет для Мертвых» (англ. — 

Supermarket of the Dead) [4], для которого создает монументальную 

инсталляцию из ритуальных предметов современного Китая. В экспозиции она 

практически вытесняет оригинальные музейные объекты и художественные 

произведения. Но несмотря на то, что сегодня кураторы, так же как и 

художники, стремятся включать обыденное в поле искусства, между ними все 

же остается одно ключевое различие. А именно: куратор в данном случае 

остается ограничен временными и пространственными рамками конкретного 

проекта. Так, например, предметы массового производства на выставке 

«Супермаркет для Мертвых», попав в музей, не становятся самоценными 

произведениями, но лишь частью большой инсталляции, иллюстрирующей 

кураторскую идею и проблематику выставки. Их принадлежность к сфере 

искусства носит временный характер. Как только проект закончится и начнется 

демонтаж, потеряв связь с целым — с «телом» выставки — эти объекты утратят 

статус экспонатов и вернутся к своей первоначальной ценности и функциям. 

2. Исследовательский компонент в работе

Исследовательская работа, как известно, является важной и 

неотъемлемой частью кураторской профессии. С одной стороны, это связано с 

определенным «генетическим родством» кураторства с искусствоведением, 

художественной критикой и музеологией. С другой — с практической 

необходимостью проектных исследований, написания вступительных статей 

для каталогов, экспликаций для выставок и т. д. Сегодня кураторскому 

научному исследованию противостоит так называемый artistic research — 

художественная стратегия, заимствующая свою методологию из гуманитарных 

наук. «Художественное исследование» уже давно считается важным 

инструментом и в каком-то смысле «хорошим тоном» в работе современных 

авторов. Но в отличие от куратора, который, как правило, проводит свое 

исследование в академическом ключе, в соответствие с общепринятыми 

нормами и этикой научной работы, художник обладает практически 

безграничной свободой в выборе и даже изобретении собственных 

исследовательских методов, инструментов и стратегий. Художественное 

исследование, в отличие от кураторского, не претендует на объективность и 

научную точность, но, скорее, представляет субъективное видение той или 

иной проблемы, часто основанное на эмпирическом опыте. 

3. Подходы к организации пространства

Другим характерным примером заимствования и взаимовлияния 

профессиональных сфер художника и куратора являются их подходы к 

организации пространства, будь то пространство отдельного произведения или 
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целой экспозиции. Оба они в своей работе активно задействуют стратегии и 

приемы из области инсталляции. Благодаря прорыву этого жанра в искусстве 

конца XX — начала XXI вв., а также реактуализации авангардистских 

экспериментов, кураторы начинают использовать все более смелые приемы в 

размещении экспонатов на выставках. Интересно отметить, что и сами 

художники переносят эксперименты по конструированию и оформлению 

пространства на практику репрезентации и экспонирования собственных 

произведений. Их новые приемы и методики, в свою очередь, привлекают 

внимание музеев, позволяя им разглядеть в художнике не только автора 

отдельных произведений, но и создателя выставочных проектов нового 

формата, делающих возможной концептуальную реанимацию музейных 

коллекций. Формирование художниками новых стратегий организации 

пространства, направленного на конструирование смыслов и создание новых 

контекстных комплексов, проецируется на выставочную деятельность музеев 

(и, в частности, музейных кураторов), которые к этому моменту испытывают 

острую нехватку инновационных моделей репрезентации.  

В заключение следует отдельно сказать о некоторых ярких примерах из 

истории выставочной практики, когда художники выступали в роли кураторов. 

Одними из первых подобных проектов стали организованная Гюставом Курбе 

выставка «Реализм» (1855 г.) и «Салон отверженных» (1863 г.) (хотя, нужно 

отметить, что и классические салоны были организованы самими художниками 

Академии). В начале XX в. проходит «Арсенальная выставка» (1913 г.), в 

организации которой важную роль сыграл Марсель Дюшан, а также целый ряд 

выставок художников-авангардистов, среди которых особенно интересные 

приемы кураторской работы используют Эль Лисицкий в «Абстрактном 

кабинете» (1927 г.) и Ласло Мохой-Надь в неосуществленном проекте 

«Комната Современности» (1930 г.). 

Более современный пример из истории художников-кураторов — 

выставка Frieze, организованная в 1988 г. в Лондоне группой студентов 

колледжа Голдсмит во главе с Дэмиеном Херстом. В 1990-е гг. потенциал 

художников-кураторов открывают для себя музейные институции, дав начало 

традиции сотрудничества между музеями и современными художниками. 

Широкую известность получает проект Фреда Уилсона «Минируя музей» 

(англ. — Mining the Museum), состоявшийся в 1992 г. в Балтиморском 

историческом обществе Мэриленда и представивший хорошо знакомое 

собрание музея в абсолютно новой, критической перспективе. 

Все больше и больше примеров свидетельствуют о размывании границ 

между кураторской и художественной практикой, их сближении и интенсивном 

взаимодействии. Приобретение куратором авторского почерка и 

последовательная эмансипация этой профессии сделали возможным 

обсуждение кураторства как художественной практики. Важнейшую роль в 

этом процессе сыграли групповые выставки, открывшие поле для 

экспериментов и выработки самостоятельного кураторского стиля. Пока что 

сложно представить куратора полностью свободным от административной и 

менеджерской работы, но уже сегодня намечен ясный курс движения этой 
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профессии дальше от фасилитации и ближе к чистому творчеству. Этот 

процесс, вместе с активным освоением современными художниками 

кураторского инструментария, остро ставит вопрос о сложных 

взаимоотношениях этих фигур и становится одной из отправных точек в 

вопросе конкуренции между художником и куратором. Главным предметом 

этого профессионального соперничества становится статус автора, а вместе с 

ним — привилегия «авторской подписи», позиция и роль в международной 

художественной системе и, в конце концов, сфера влияния на 

современном арт-рынке. 

Литература: 
1. Groys B. Art Power. London: MIT Press, 2013.
2. Obrist H.U. A Brief History of Curating. Zurich: JRP, Ringier, 2011.
3. Rattenmeyer C. Exhibiting the New Art. “Op Losse Schroevn” and “When

Attitudes Become Form” 1969. London: Arts Council England, 2010. 
4. Sheppe W., Assandri F., Blake F.C. Supermarket of the Dead. Brandopfer in

China und der Kult des globalisierten Konsums: Staatliche Kunstsammlungen, 
Dresden / 3 Bände. Dresden: Walther König Verlag, 2015. 

5. О’Нил П. Культура кураторства и кураторство культур(ы). М.:
Ад Маргинем Пресс, 2015. 

6. Смит Т. Осмысляя современное кураторство. М.: Ад Маргинем Пресс,
2015. 

Доклад представлен на конференции в 2018 г. 

Сведения об авторе: 
Пацей Анастасия Владимировна, директор Музея нонконформистского 

искусства (Арт-центр «Пушкинская-10»), руководитель программы 
Санкт-Петербургской Арт-резиденции; anastasia.patsey@gmail.com. 

Patsei Anastasia V., Director of the Nonconformist Art Museum 
(Pushkinskaya-10 Art Center), Program Manager of the Saint Petersburg Art 
Residence; anastasia.patsey@gmail.com. 

mailto:anastasia.patsey@gmail.com


14 

УДК 7.075 

Г. В. Леонтьева, О. В. Профатило 

ГАЛЕРИСТ И ХУДОЖНИК: ОПЫТ ВЗАИМОДЕЙСТВИЯ 

В УСЛОВИЯХ РОССИЙСКОГО РЫНКА 

В статье рассматриваются проблемы взаимоотношений художника и 

галериста в контексте арт-рынка; анализируются социальные и личностные 

аспекты их взаимодействия. 

Ключевые слова: художник, галерист, галерея современного искусства, 

художественный рынок. 

G. V. Leontieva, O. V. Profatilo 

GALLERY OWNER AND ARTIST: THE EXPERIENCE OF INTERACTION 

IN THE CONTEXT OF THE RUSSIAN MARKET 

The article examines the problem of the relationship between the artist and the 

gallery owner in the context of the art market; the social and personal aspects of their 

interaction is analyzed. 

Key words: artist, gallery owner, contemporary art gallery, art market. 

На сегодняшний день в условиях медленно развивающегося арт-рынка в 

России мы по-прежнему наблюдаем рекордно малое количество 

профессиональных галерей современного искусства. В Москве, 

Санкт-Петербурге, Екатеринбурге и некоторых отдельно взятых городах 

насчитывается едва ли 10–15 галерей с международным статусом, то есть тех, 

которые ведут деятельность не только на локальном российском рынке, но 

также активно выстраивают свою работу на международном рынке 

(представляют своих художников на ярмарках, взаимодействуют с музеями, 

фондами, институциями по всему миру). Каждая галерея в среднем работает с 

30 авторами, таким образом, получается, что всего около 500 российских 

художников (не считая определенного числа художников, работающих 

исключительно в «фестивальной» или «грантовой» системе или отдельных 

звезд, работающих самостоятельно или с редкими зарубежными галереями) 

регулярно находятся в инфраструктуре рынка.  

При этом ежегодно российские вузы выпускают десятки тысяч 

выпускников по специальности «Искусство и культура» [3, с. 196] (по данным 

Росстат за 2016 г.: выпускниками высших учебных заведений по специальности 

«Культура и искусство» стали 22,2 тыс. чел.), определенную долю которых 

составляют выпускники непосредственно творческих специальностей, 

фокусирующихся на создании предметов искусства. К сожалению, только 

единицы из этих выпускников мы потом видим на серьезном 

профессиональном рынке, отчасти это связано с отсутствием адаптированности 

к современной ситуации в образовании. Приверженность традиции в системе 

большинства российских художественных вузов по-прежнему не позволяет 
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развиваться парадигме того, что на смену эстетическим качествам 

произведения должны прийти новые свойства — стоящие за произведением 

намерения и идеи.  

Во многом по причине общей слабости российской инфраструктуры в 

последние годы стали активно развиваться и функционировать независимые 

частные институции, специализирующиеся на «постобразовании» и глубоком 

изучении современного искусства, такие как Институт проблем современного 

искусства (ИПСИ), Московская школа фотографии и мультимедиа имени 

Родченко, программа «Институт молодого художника» при Фонде «Про Арте», 

институт «База» Анатолия Осмоловского, проект «Пайдейя» и другие [2]. 

Галерея, как правило, готова начать работу с художником, имеющим уже 

какой-то «опыт первых шагов» (участие в выставках, сформировавшийся 

эстетический подход, понимание международного художественного языка и 

ситуации), поэтому в условиях российских реалий находится в поисках автора, 

уже прошедшего все вышеперечисленные образовательные ступени. На этом 

этапе фигура наставника, «куратора», именно с точки зрения правильного 

введения в рынок играет очень важную роль, и от того, какую галерею выберет 

молодой автор и как сложатся его отношения с галеристом, впоследствии в его 

карьере будет зависеть очень многое. 

Наверное, наиболее ярким историческим примером нашего времени для 

всего мирового художественного сообщества является фигура Лео Кастелли 

[4], одного из самых влиятельных американских дилеров, «учителя» Ларри 

Гагосяна, который в 1960-е гг. сделал ставку на целую плеяду молодых 

неизвестных художников (Д. Джонс, Р. Раушенберг, С. Туомбли, 

Р. Лихтенштейн, Э. Уорхол), «открыл» поп-арт и минимализм и «привел» 

целый пласт современного искусства к абсолютному коммерческому успеху на 

международном уровне. Его модель «мудрого наставника», «куратора», 

глубоко вовлеченного в материал, всегда «держащего нос по ветру» в поиске 

новой эстетики и новых имен, выстраивающего долгие доверительные 

отношения с художником и последовательную его репрезентацию в рынке, 

стала успешной. Стратегия работы с коллекционером Кастелли также 

продолжала эту линию: именно он сформировал образ галериста как 

«эксперта», «советника», почти личного доктора, авторитетному мнению 

которого доверяют и советуются, прежде чем инвестировать в того или иного 

автора. Само отношение к искусству как активной инвестиции, 

сформировавшееся на американском, и, в дальнейшем, на мировом арт-рынке в 

конце ХХ в., во многом явилось результатом работы Кастелли и 

последовавшего после него поколения галеристов. 

В целом, галерейный бизнес и, в частности, работа галереи с художником 

является очень сложной системой взаимоотношений, построенной на личном 

вкусе и предпочтениях владельца галереи. Поэтому отбор авторов в галерею 

чаще всего строится по принципу нравится или не нравится творчество того 

или иного автора главе бизнеса. Безусловно, существует набор объективных 

факторов, которые также влияют на то, станет или нет, тот или иной художник 

частью команды, а именно, насколько произведения автора являются 



16 

законченными с точки зрения художественного высказывания, можно ли 

произведения автора рассматривать как продукт, готовый к продаже на рынке 

современного искусства, является ли язык художника актуальным по 

отношению к современной парадигме современного искусства и т. д. Для 

плодотворного сотрудничества также очень важен сам момент встречи 

галериста и художника, насколько оба были готовы к этой встрече, поскольку 

довольно часто хорошие молодые авторы просто выпадают из поля зрения 

профессионального сообщества в силу недоразвитости институтов 

современного искусства (критика, премии, частные фонды, мастерские, 

некоммерческие пространства). Для многих галерей принципиально, чтобы 

художник попадал в команду галерейных авторов не «с улицы», а приходил 

уже после ряда некоммерческих проектов, именно там чаше всего галеристы и 

присматривают себе новых интересных художников. 

Политика каждой галереи в первую очередь строится, исходя из того 

набора авторов, которых она представляет. В среднем в пул каждой «зрелой» 

галереи входит от 25 до 30 художников и, называя галерею «зрелой», мы 

подразумеваем, что она уже активно работает на рынке современного искусства 

не менее десяти лет. К таким галереям относятся, например, Forsblom Gallery, 

Krinzinger Gallery, 303 Gallery, среди российских — Marina Gisich Gallery, 

Regina Gallery, Anna Nova Gallery, Iragui Gallery, Popooff Gallery, Regina Gallery 

и т. д.) В каждой галерее существует негласное деление авторов на несколько 

групп: «ведущие игроки» (или, как еще их принято называть, «хэдлайнеры»), 

молодые или новые авторы и те художники, с которыми галерея работает 

исключительно как дилер.  

Исходя из того, к какой группе относится художник, работа с ним сроится 

соответственно. Чаще всего галерея является материнской по отношению к 

своим хэдлайнерам. Это означает, что она полностью контролирует все 

произведения художника. Все проекты, в которых автор участвует, проходят 

отбор и утверждение галереи, работа с любыми другими галереями строится 

только через «материнскую галерею», и чаще всего это выражается в 10 % 

интересе «материнской галереи» после продажи. Но помимо того, что галерея 

имеет жесткий контроль над художником, она также имеет и набор 

обязанностей перед автором: помимо стандартных выставок в галерейном 

пространстве раз в 3–4 года, регулярного показа работ на международных 

ярмарках, организации музейных проектов, печати каталогов, галерея должна 

иметь регулярные продажи, а именно полностью обеспечивать финансовое 

содержание автора. В разных галереях это строится по-разному, иногда 

галерист выплачивает фиксированную ежемесячную зарплату художнику, 

которая в затем вычитается из последующих продаж, или же просто форсирует 

более частые продажи и, когда они не происходят, выплачивает 

авансовые платежи.  

С молодыми авторами ситуация более рискованная, поскольку каждый 

проект требует определенного финансирования, и, как правило, первые две-три 

выставки не приносят многочисленных продаж, поэтому галерейный бизнес — 

это, конечно, долгосрочный финансовый проект. Более того, часто, если 
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галерея чувствует высокий потенциал только что пришедшего художника на 

рынке, она часто сразу забирает его под свой полный контроль. 

Но почему же некоторые авторы так и не попадают в число галерейных? 

Существует несколько факторов. Первый: личностные отношения, поскольку 

галерейный бизнес, как было сказано ранее, это бизнес, построенный в 

основном на личных доверительных, почти семейных отношениях, то основной 

причиной разрыва отношений является тот факт, что художник и галерист так и 

не смогли достигнуть взаимопонимания и взаимной симпатии. Вторая 

причина — это тот факт, что некоторые авторы настолько известны и 

востребованы на рынке, что для совершения продаж им не требуются галереи, 

они довольно часто и успешно продают работы прямо из мастерской, что 

абсолютно нивелирует работу галериста.  

В условиях мировой глобальной конкуренции на рынке в последнее 

время можно отметить тенденцию к постепенному исчезновению модели так 

называемой профильной галереи [1, с. 133], которая «ведет» только 

определенную группу художников. Кроме того, опытным галеристам 

приходится считаться с тем, что их коммерчески успешных художников могут 

переманить более крупные игроки с большими материальными возможностями, 

чем у «материнской» галереи. В то же самое время молодые авторы находятся 

на распутье так называемого культа знаменитости [1, с. 145], то есть быстрого 

развития собственного персонального бизнеса в условиях социальных сетей и 

других интернет-платформ, и последовательного развития своей карьеры через 

привычные инструменты рынка. В данных обстоятельствах наступает еще 

более интересный и сложный этап в развитии отношений между художником, 

который ищет новые пути продвижения своего творчества, и галеристом, в 

руках которого находятся инструменты продюсирования и функционал работы 

в условиях быстро меняющегося мирового рынка. 
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УДК 7.075 

А. М. Айгистова 

РОЛЬ КУРАТОРА В ОРГАНИЗАЦИИ  

ХУДОЖЕСТВЕННОГО ОБЪЕДИНЕНИЯ «НЕПОКОРЕННЫЕ»: 

САКРАЛИЗАЦИЯ ПРОСТРАНСТВА 

Куратор — фигура, максимально актуализированная в рамках 

художественных процессов современного искусства. В статье рассматривается 

роль куратора в организации художественного объединения «Непокоренные», 

появившегося в Санкт-Петербурге в первое десятилетие XXI века. В статье на 

конкретном примере с культурологической и философской точки зрения 

раскрываются некоторые аспекты кураторской практики. 

Ключевые слова: куратор, «Непокоренные», художественное 

объединение, искусство Санкт-Петербурга. 

A. M. Aigistova 

ROLE OF A CURATOR  

IN ORGANIZATION OF THE “NEPOKORENNYE”ART GROUP. 

SACRALIZATION OF SPACE 

A curator is an actual figure in processes of contemporary art. The article 

discusses the role of a curator in organization of the “Nepokorennye” 

(“Unconquered”) art group, which appeared in Saint Petersburg in the first decade of 

the 21st century. Some aspects of curatorial practice are revealed from the cultural 

and philosophical point of view. 

Key words: curator, the “Nepokorennye”, art group, art of Saint Petersburg. 

Появление объединения «Непокоренные» зрело в тот период, когда его 

будущие основатели учились на последних курсах в Санкт-Петербургской 

государственной художественно-промышленной академии имени 

А. Л. Штиглица. Трое студентов — Илья Гапонов и Иван Плющ с очного 

отделения монументально-декоративной живописи и Анастасия Шавлохова с 

кафедры искусствоведения — обсуждали перспективу создания отдельного 

арт-сообщества, а также поиска подходящего места для творческой работы и 

свободного экспонирования произведений. Идея вступления в Союз 

художников России и аренда мастерских не казалась многообещающей, 

поскольку студенты ощущали потребность в создании своего творческого круга 

и выходе на уровень российской арт-сцены. Последнее подразумевает 

сотрудничество с институциями и участие в рыночных отношениях. 

В 2007 году благодаря связям Анастасии Шавлоховой, выступившей в 

дальнейшем в роли куратора, студенты заняли предоставленное им помещение 

на техническом этаже бывшего ракетного завода, превращенного 
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в бизнес-центр на проспекте Непокоренных, 17 и располагающегося в 

промышленном районе Санкт-Петербурга. Так, на базе большой студии, 

разделенной на двенадцать мастерских, появилось объединение 

«Непокоренные», ознаменовавшее собой один из этапов развития 

художественной жизни города. Основное ядро сообщества составляет четверо 

художников-живописцев: Иван Плющ, Ирина Дрозд, Илья Гапонов и Кирилл 

Котешов. Однако за тринадцатилетний период существования студии в 

качестве ее резидентов побывало более тридцати художников, работающих в 

разных видах искусства.  

В качестве арендной платы за помещение художники ежегодно отдают в 

дар по одной работе Эдуарду Пичугину, владельцу бизнес-центра. Таким 

образом, предприниматель положил начало личной коллекции современного 

отечественного искусства и поддержал молодых художников, причем весьма 

удачно — на сегодняшний день работы некоторых резидентов студии 

находятся в собраниях Государственного Русского музея, Государственного 

Эрмитажа и Государственной Третьяковской галереи. Художники прочно 

интегрированы в арт-рынок, цены на определенные инсталляции и живописные 

работы большого формата варьируются в пределах € 2 000–12 500 [1]. 

Несомненно, залогом успеха является не только уровень мастерства и 

творческая оригинальность художников, но и кураторская работа, проведенная 

с целью продвижения резидентов студии в публичную и институциональную 

сферу. Кураторы предприняли попытку актуализации творчества 

«Непокоренных» через идею формирования дружественной среды молодых 

художников, наделив пространство мастерских новым концептуальным 

наполнением. Тому способствовала и ожидаемая апроприация обитателями 

студии названия проспекта Непокоренных, в результате чего появился 

несколько романтичный образ — студия «Непокоренные». При этом образ не 

несет в себе сущностного смысла, которым наделено название проспекта, 

возникшее в 1964 году в дань героизму и стойкости жителей блокадного 

Ленинграда. Название студии и самого объединения художников начала 

XXI века — постмодернистский прием, вербально сакрализующий 

пространство мастерских, придающий ему образность и 

добавочную значимость. 

На первых этапах существования студии, примерно в течение первого 

пятилетия, создание некоего коллективного мифа стало, возможно, невольным, 

но необходимым шагом для формирования точки притяжения необходимых 

социальных и художественных сил. Художники трудились в мастерских, 

кураторы наделяли пространство дополнительным смыслом, подчеркивая 

коллективный характер существования индивидуальностей. Здесь уместно 

употребить словосочетание «сакрализация пространства» без подтекста, 

подразумевающего непосредственно религиозность или сверхъестественность. 

В данном случае, сакрализация — наделение пространства особой значимостью 

и важной идеей, превращение в место творческого «паломничества» множества 

молодых художников как в качестве резидентов, так и в качестве гостей.  



21 

Формально Анастасия Шавлохова, а затем Анастасия Скворцова 

выполняли системообразующую функцию, налаживая связи с коллекционерами 

и СМИ, занимаясь наряду с другими основателями объединения отбором 

художников, заслуживающих право работать в студии. Кураторам вместе с 

художниками удалось в течение определенного времени превратить студию в 

коммуникационный узел, другими словами, в арт-тусовку. С точки зрения 

куратора и теоретика искусства Виктора Мизиано, тусовка как 

социокультурное явление, возникла после распада институций официальной 

культуры, но при этом не сводится к богеме и протестному андеграунду. 

Тусовка «открыта рынку и социальному заказу и пребывает в перманентном 

ожидании покупателя и покровителя» [3, с. 352]. 

Данная форма существования студии активно поддерживалась 

кураторами посредством политики открытости публике и другим 

художникам — они могли свободно посещать мастерские. Кураторы, реализуя 

свою профессиональную задачу на базе отведенного им пространства, 

организовывали лекции, выставки, фестивали, образовывали социальные связи. 

Ослабление этих процессов происходило по мере того, как постоянные 

резиденты студии становились все более востребованными различными 

институциям. В итоге кураторы перестали систематически подпитывать 

художественно-социальную жизнь пространства, так как основная часть 

художников, работающих в мастерской на постоянной основе, добилась 

валоризации своего искусства и естественным образом размежевалась.  

Начиная с 2010-х гг. «заряд коллективного действия» начал угасать и 

рассредоточиваться по мастерским и личным проектам резидентов. Студии не 

удалось реализовать одну из своих первоначальных идей — поддерживать 

полную ротацию многообещающих художников на строго установленный срок, 

так как заниматься поиском талантов или отбором поступающих заявок трудно 

в силу многих обстоятельств. Очевидно, художественные и социальные 

процессы плохо поддаются регламенту. По словам одного из бывших 

кураторов студии Анастасии Скворцовой, все же главной проблемой 

является низкий уровень качества художественных работ и отсутствие 

оригинальности.  

Вышеописанными причинами объясняется периодическая смена 

кураторов. Творчество резидентов студии настолько разное и вместе с тем 

постоянное, что составлять из них концептуальную композицию на протяжении 

более десяти лет — задача невыполнимая и для самого профессионального 

куратора. Любой куратор, как правило, стремится работать с разнообразной 

базой материала, которая в большинстве своем имеется у институций, и не 

желает замыкаться на определенном круге художников. Работая с художниками 

студии, которые к тому же сменяются не так часто, а в некоторые случаях 

слишком быстро, куратор словно застревает в рамках одной и той же 

предметности, что заводит его в тупик, поскольку он обладает «собственной 

поэтикой» [2] и творческими амбициями. 

В Московском музее современного искусства (2017), затем в 

петербургском арт-пространстве «ДК Громов» (2019) прошли крупные 
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выставки отчетного характера, подводящие черту под десятилетним периодом 

существования студии, которая функционирует в настоящий момент без 

прежней интенсивности социально-художественной жизни. Однако благодаря 

активной кураторской работе на определенном этапе существования 

объединения и талантливому творчеству его участников студия стала знаковой 

точкой на «карте» современного искусства Санкт-Петербурга. 
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УДК 7.075 

А. Г. Ильющенко 

ПРИНЦИП ТЕМАТИЗАЦИИ  

КАК ОСНОВА КУРАТОРСКИХ СТРАТЕГИЙ. КЕЙС-СТАДИ: 

«ДОКУМЕНТА» И ВЕНЕЦИАНСКАЯ БИЕННАЛЕ 1972 ГОДА 

Тематизация — один из первых инструментов кураторских практик в 

истории влиятельных международных выставок. В статье показан генезис этого 

феномена и осуществлен анализ подходов к тематизации на примере двух 

крупнейших международных выставок, прошедших в 1972 году: «Документа» и 

36-я Венецианская биеннале. 

Ключевые слова: современное искусство, биеннале, кураторство, 

Венецианская биеннале, «Документа», Харальд Зееман. 

A. G. Ilyushchenko 

THEME AS A CURATORIAL TOOL. CASE STUDY:  

THE DOCUMENTA EXHIBITION AND THE VENICE BIENNALE, 1972 

Thematization is one of the first tools in curatorial practices in the history of 

influential international exhibitions. The article describes the genesis of this 

phenomenon and analyzes approaches to thematization on the example of two major 

international exhibitions held in 1972: the 5th Documenta Exhibition and the 

36th Venice Biennale.  

Key words: contemporary art, biennale, curator, Venice Biennale, Documenta, 

Harald Szeemann. 

За последние десятилетия биеннале стали глобальным феноменом: 

к исторической Венецианской биеннале добавилось множество других, 

разбросанных по всему миру. Такая популярность биеннале объясняется 

эффективностью этого формата выставки как катализатора художественного 

развития в локальных местах проведения.  

Сегодня основной ценностью любой биеннале как художественной 

выставки является кураторский подход к ее созданию. 

Считается, что феномен кураторского подхода к современному 

искусству, каким он известен сейчас, появился в 1970-х годах. Началом 

послужила выставка Харальда Зеемана «Когда отношения становятся формой» 

1969 года. Эта выставка стала революционной для художественной среды 

потому, что была задумана не как последовательный просмотр художественных 

объектов, характерный для выставочных стратегий того времени, а как 

процессуальное событие с особой драматургией и вовлечением пространства. 

После этого собятия Харальд Зееман был назначен комиссаром 

«Документы 5».  
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Для создания «Документы 5» Харольд Зееман решил отказаться от 

традиционных критериев отбора работ по качеству и значимости в пользу 

общей темы, которую он избрал самостоятельно [3, с. 319–320]. 

В 1972 году две крупнейшие выставки искусства Венецианская биеннале 

и «Документа» проходили одновременно. 

В то время как для «Документы» тема стала настоящим предметом 

исследования, на Венецианской биеннале она служила лишь тем, что давала 

целостное представление о выстаке, критически не осмысляя ее.  

В 1972 году две большие периодические международные выставки 

показали, как по-разному система анализа выставочной структуры может 

работать в эстетической области, ориентированной на развитие 

художественных практик. Тема Венецианской биеннале 1972 года «Искусство 

или Поведение» (Artwork or Behaviour) была очень значимой в тот период 

времени, когда искусство и художественные практики постепенно переходили 

к «дематериализации»: произведения искусства становились концепциями, 

процессами, ситуациями, информацией.  

Процесс дематериализации искусства отразился, в первую очередь, в 

названии выставки Зеемана 1969 года «Когда отношения становятся формой», 

структура которой основывалась на задаче показать двойственность между 

естественным поведением человека и поведением человека в среде с 

произведением искусства [1, с. 600]. Следовательно, экспериментирование с 

новыми выставочными подходами стало следствием рождения новых 

художественных практик. 

В «Документе» 1972 года Зееман продолжил развивать тему 

дематериализации искусства, что также отразилось в названии — «Реальность 

под сомнением — изобразительный мир сегодня» (Befragung der Realität – 

Bildwelten heute) [2]. 

В 1972 году и Венецианская биеннале и «Документа» поддержали 

развитие тенденции на дематериализацию искусства.  

Однако ввиду адаптации к внутренним изменениям тема Венецианской 

биеннале 1972 года не была полностью сфокусирована на новой эстетической 

проблеме и была лишена критического вклада, что помешало выставке вовремя 

реагировать на текущие международные художественные тенденции.  

Критики отмечали, что размер выставок в Венеции по численности 

художников в 1972 году был настолько велик, что вызывал восхищение, но в то 

же время приводил в уныние из-за огромного потенциала, который 

Венецианская биеннале была еще не в состоянии использовать. Тема 

Венецианской биеннале «Искусство или Поведение», скорее, делала подбор 

искусства на выставке более однородным, чем задавала критический ориентир 

всей выставке или ставила перед собой вопросы и задачи [5, с. 91]. 

Из-за отсутствия структуры, связывающей выставку в единое 

высказывание, на тот момент биеннале упускала возможность укрепить свой 

авторитет в качестве института, задающего тенденции в международном 

художественном сообществе. 
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Венецианская биеннале была управляема многими факторами, как 

внешними, так и внутренними, поэтому для того чтобы выставки проходили 

успешно, было необходимо адаптироваться не только к запросу 

профессионального сообщества, но и разрешить исторически сложившиеся 

внутренние противоречия в работе института. 

В то время как выставку «Документа» было возможным сделать такой, 

какой ее хотело видеть профессиональное сообщество, с Венецианской 

биеннале это было почти невозможно: казалось, история выставки была больше 

не потенциалом, а, скорее, обременением. Тема Венецианской биеннале 

1972 года использовалась в первую очередь для того, чтобы мероприятие, 

разделенное национально и территориально, обрело целостность и 

согласованность. Также тема должна была быть такой, чтобы максимальное 

количество павильонов ее соблюдало.  

Заявленная общая тема Венецианской биеннале 1972 года «Искусство или 

Поведение» была достаточно широкой и гибкой для всех участников. Она 

установила рамки для исследований и экспериментов и стала точкой фокуса 

итальянской секции, которая ранее представляла произведения искусства без 

особой выставочной стратегии. Также итальянской секции эта тема задала 

ориентир на этические и культурные ценности. Иностранным государствам, 

владельцам павильонов в Жардини, было также предложено обратиться к теме 

или ей руководствоваться. Такой подход в контексте целой выставки помог 

достичь концептуальной гармонии между работами. Таким образом, тема 

«Искусство или Поведение» сделала выставку целостной [4, с. 132]. 

На момент проведения двух крупных выставок 1972 года Венецианская 

биеннале переживала радикальную трансформацию выставочной структуры: 

из-за своей истории ей приходилось подстраиваться под множество внутренних 

факторов, чтобы отвечать эстетическим запросам арт-сообщества. На момент 

своего появления тема на Венецианской биеннале в первую очередь отвечала 

удовлетворению внутренних задач (целостность, согласованность, участие 

максимального количества стран, структурирование итальянской секции с 

большим количеством художников и выстраивание взаимосвязи между 

национальными павильонами, общий ориентир на этические и культурные 

ценности). В то время как «Документа» как сравнительно новое мероприятие 

пользовалась возможностью экспериментировать с отбором работ и уделять 

больше внимания новым художественным течениям, удовлетворяя растущие 

запросы профессионального сообщества.  
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2. ФОРМЫ ПРОДВИЖЕНИЯ ХУДОЖНИКА В 

СФЕРЕ СОВРЕМЕННОГО ИСКУССТВА 

УДК 339.1 

К. С. Сорокина 

АКТУАЛИЗАЦИЯ ХУДОЖЕСТВЕННОГО НАСЛЕДИЯ 

КАК РЫНОЧНАЯ СТРАТЕГИЯ АВТОРА  

 (на примере современных китайских художников) 

В данной работе исследуется эффективность такой рыночной стратегии, 

как актуализация художественного наследия на примере работ современных 

китайских художников. В работе проанализированы рыночные стратегии 35 

современных художников из Китая, вошедших в лист самых продаваемых ныне 

живущих художников с 2011 по 2016 г. 

Ключевые слова: арт-рынок, художественное наследие, рыночная 

стратегия, современные китайские художники, китайское искусство. 

K. S. Sorokina 

ACTUALIZATION OF ARTISTIC HERITAGE 

AS THE AUTHOR'S MARKET STRATEGY  

(on the example of modern chinese artists) 

This work examines the effectiveness of such market strategy as the 

actualization of the artistic heritage on the example of the modern Chinese artists 

works. The article analyzed the market strategies of 35 contemporary artists from 

China, who entered the list of the best-selling living artists from 2011 to 2016. 

Key words: art-market, artistic heritage, market strategy, modern Chinese 

artists, Chinese art.  

В настоящее время арт-рынок представляет собой сложную систему 

взаимосвязей его различных субъектов. Один из самых основных субъектов — 

художник — должен пройти сложный путь, чтобы стать значимым, 

популярным и покупаемым на арт-рынке. На протяжении всей истории 

художникам приходилось бороться за заказы, доказывая свое мастерство. В 

нашу эпоху им кроме мастерства необходимо обладать навыками менеджера 

для того, чтобы его произведения имели высокую цену. Без сомнения, лучшим 

выходом для художника является сотрудничество с галереей, которая будет 

представлять его интересы и продвигать на рынке искусства [1, c. 23]. Однако 

даже при таком сценарии художнику необходим красивый миф о нем и свой 

узнаваемый стиль. Исходя из этого, галерист или сам художник выбирает 

подходящую стратегию продвижения на арт-рынке. Одной из таких стратегий 

является актуализация художественного наследия. В данной статье будет 
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рассмотрена ее эффективность на примере творчества современных 

китайских художников.  

Автором статьи были выбраны художники из Китая, так как в этой стране 

вплоть до конца XIX в. господствовало традиционное искусство гохуа 

[2, с. 100], а авангардные течения появились только в 80-е гг. XX в. Несмотря 

на это, сейчас китайские современные художники популярны на арт-рынке. Это 

доказывает список «Топ 100 ныне живущих художников 2011–2016» [3], 

опубликованный порталом Artnet.com. В данный лист включены 

100 художников со всего мира, по общей стоимости продаж их произведений в 

указанные года. Анализ данного списка показал, что 36 художников из 

выбранных — китайцы. Среди них такие известные художники, как Чжан 

Сяоган, Юэ Минцзюнь, Ай Вэйвэй и другие. Изучение представителей списка 

из Китая позволило сделать вывод, что 17 из них пишут в стиле гохуа, а значит 

выбрали для себя такую рыночную стратегию, как актуализация 

художественного наследия. Для того, чтобы понять, в чем заключается 

актуализация, необходимо знать, что в себя включает понятие 

традиционной живописи.  

Традиционная китайская живопись гохуа (кит. — 国画 guóhuà) отличается 

от масляной. Для гохуа характерны своеобразные материалы (кисть, черная 

тушь, водяные краски, абсорбирующая бумага, шелк), оформление (картины 

обрамляют шелком, сворачивающийся на стержень в горизонтальный или 

вертикальный свиток), техника и приемы письма и особенности художественно 

выразительного языка [2, с. 101]. В гохуа существует три основных жанра: 

изображение людей «жень у» (кит. — 人物  rénwù), изображение гор и вод 

(кит. — 山水 shānshuǐ) и изображение цветов и птиц (кит. — 花鸟 huāniǎo). Такое 

строгое деление сохраняется до сих пор [2, с. 103]. 

Зная классическое понятие китайской живописи, а также изучив работы 

современных художников в данном стиле, можно сделать вывод, что каждый 

актуализирует художественное наследие по-своему. Многие художники, в том 

числе занимающий первое место среди китайцев в списке Цуй Жучжо, следуют 

всем канонам, тем самым продолжают традицию китайской живописи в 

современности. К этой группе также можно причислить художницу 

Чэнь Пэйцю, художников Чжоу Яншэна, Ван Минмина и Жэнь Чжуна.  

Другие авторы предпочитают работать в классической технике, однако 

выбирать более современные сюжеты. Например, Хэ Цзяин пишет девушек на 

западный манер, одевая их в современную одежду и помещая в современную 

обстановку, но пропорции картины, приглушенность и размытость красок 

полностью соответствует канонам гохуа. Также наполняют традиционную 

живопись современными сюжетами Ян Чжигуан, Фань Ян. Немного 

по-другому поступает художник Фань Цзен. Он создает образ милого 

китайского мальчика и в серии работ освещает различные сцены из его жизни. 

Такая серия роднит традиционную китайскую живопись с комиксом. В жанре 

«жень у», обычно изображали императоров, красавиц или старцев. Лю Давэй и 

Ши Голян решили актуализировать этот жанр, изображая обычных крестьян 

и их быт.  
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Кроме того, в данный список включен художник Тянь Лимин, который от 

традиционной китайской живописи оставляет только материалы — работы 

выполнены тушью и водяными красками, однако сюжеты и образы уже не 

совсем соответствуют канонам гохуа. 

Таким образом, рассмотрев список самых дорогих ныне живущих 

художников, в котором треть занимают современные китайские художники, 

изучив стили и жанры, в которых они работают, можно сделать вывод, что 

актуализация художественного наследия — достаточно эффективная рыночная 

стратегия. Кроме того, рассмотрев работы китайских художников из данного 

списка, можно заключить, что есть несколько способов актуализации 

художественного наследия, но каждый автор делает это, исходя из собственных 

убеждений.  
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К. С. Сорокина 

СОВРЕМЕННОЕ КИТАЙСКОЕ ИСКУССТВО  

НА МИРОВОМ АРТ-РЫНКЕ:  

АНАЛИЗ РЕЙТИНГА ВЕДУЩИХ КИТАЙСКИХ ХУДОЖНИКОВ 

В данной работе исследуются современные китайские художники на 

мировом арт-рынке. Из списка «100 самых успешных ныне живущих китайских 

художников за первую половину 2020 г.» были выбраны занимающие 

30 первых строчек, чтобы проанализировать стили и направления, в которых 

они работают, а также их маркетинговые стратегии выхода на рынок мирового 

уровня. Для анализа последнего были изучены существующие стратегии и 

проведен анализ лотов выбранных художников в аукционных домах 

Сотбис и Кристис. 

Ключевые слова: арт-рынок, художественное наследие, китайское 

искусство, продвижение художников. 

K. S. Sorokina 

CONTEMPORARY CHINESE ART ON THE GLOBAL ART MARKET: 

RANKING ANALYSIS OF LEADING CHINESE ARTISTS 

This work examines contemporary Chinese artists in the global art market. 

From the “100 Most Successful Living Chinese Artists of the First Half of 2020” the 

top 30 artists were selected to analyze the styles and directions in which they work, as 

well as their marketing strategies to go to the world-class market. To analyze the 

latter, already existing strategies were studied and an analysis of the lots of selected 

artists in the auction houses of Sotheby's and Christie's was carried out. 

Key words: art market, artistic heritage, Chinese art, artist promotion. 

Современный арт-рынок богат художниками из разных стран, в том числе 

и из Китая. Автор статьи решил изучить мастеров из Поднебесной, 

представленных на мировом арт-рынке, так как китайское современное 

искусство имеет небольшую историю. До конца XIX в. в стране господствовало 

традиционное искусство гохуа (кит. — 国 画  guóhuà) [1, c. 100]. В XX в. 

до 80-х гг., во время политической борьбы и становления нового государства — 

Китайской Народной республики — официальное искусство существовало для 

обслуживания политических целей и не было представлено на мировом 

арт-рынке [4, c. 28]. Только с появлением авангардных течений китайские 

художники стали постепенно выходить на мировой уровень.  

Под словосочетанием «современные художники» в данной статье 

понимаются ныне живущие художники, вне зависимости от того, в каком стиле 
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они работают. Исходя из анализа списка «Топ 100 ныне живущих художников 

2011–2016», опубликованного на портале Artnet.com, было решено исследовать 

30 китайских художников. В данный лист входят 100 художников со всего 

мира, по общей стоимости продаж их произведений в указанные года, 

36 из них — китайцы. Поэтому был сделан вывод, что такое число художников 

может иметь значение на мировом арт-рынке. Далее, из списка «100 самых 

успешных ныне живущих китайских художников за первую половину 2020 г.» 

(《2020胡润中国艺术榜》— «2020 хужунь чжунго ишу бан») были выбраны для 

анализа художники, занимающие 30 первых строчек. Данный лист составлен 

издательской группой Hurun Report Inc, базирующейся в Шанхае, которая 

проводит анализ экономической статистики и составления списков. 

Анализ выбранных художников показал, что 14 мастеров работают в 

стиле традиционной живописи гохуа. Многие из них, в том числе занимающий 

первое место Цуй Жучжо, следуют всем канонам, тем самым продолжают 

традицию китайской живописи в современности. К этой группе также можно 

причислить Чэнь Пэйцю, Чжоу Яншэна, Лю Гуана, Чэнь Чжунчжоу, 

Ван Минмина, Фан Чусюна и Жэнь Чжуна. 

Многие художники трансформируют традиционную живопись. 

Например, Фань Цзэн создает образ милого китайского мальчика и в серии 

работ освещает различные сцены из его жизни. Китайцам такие сюжеты 

напомнят живопись няньхуа (кит. — 年画 niánhuà). В отличие от Фань Цзэна, 

Чжу Яокуй, Хуань Цзяньнань и Чжоу Чунья пишут традиционные для гохуа 

сюжеты (цветы и птицы, горы и воды), однако работают маслом, соединяя тем 

самым восточную и западную культуру.  

Следующий по популярности стиль — циничный реализм. В нем 

работают Лю Сяодун, Лю Вэй, Ван Синвэй, Фан Лицзюнь и Чжан Сяоган. 

Каждый из них в работах искажает определенные элементы реальности, на 

которые хочет обратить внимание своего зрителя. 

Двое художников из представленного списка работают в стиле 

гиперреализма: Ло Чжунли и Лэн Цзюнь. Первого отличают большой формат 

работ и деревенские сюжеты. Второй художник предпочитает писать 

небольшие картины, используя типичный для гохуа сюжет — бамбук. 

Ван Гуанъи является единственным представителем политического 

поп-арта в данном списке. Он работает в этом стиле начиная с конца 80-х гг. 

прошлого века.  

Стиль других художников довольно сложно определить, так как их 

работы синтезируют в себе черты многих западных стилей и китайской 

культуры. Например, Лю Е создает свои картины в стиле примитивизма. 

Творчество Цзэн Фаньчжи вобрало в себя черты экспрессионизма. Цзинь 

Шанъи (Шани) работает в реализме, а художник Ши Ци испытывает влияние 

абстрактного экспрессионизма. В работах молодого художника Цзя Айли, 

который рос во время становления авангарда, просматриваются черты 

рационалистической живописи. 
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Кроме живописцев в списке представлено два скульптора: Цзюй Мин и 

Ли Чжэнь. Оба в своих работах соединяют черты западной и 

европейской скульптуры. 

Рассмотрев весь список, можно заключить, что на мировом арт-рынке 

востребовано творчество разных художников из Китая. Большую часть 

занимает традиционная живопись, но также присутствуют и многие 

авангардистские течения. Кроме того, в основном из искусства Китая ценится 

живопись и скульптура. Другие виды изобразительного искусства не имеют 

таких больших объемов продаж на мировом арт-рынке. 

Для того, чтобы определить, какими маркетинговыми стратегиями 

пользуются китайские художники, необходимо рассмотреть существующие. 

Одним из главных трудов по маркетингу культуры является монография 

Ф. Колбера. В своей книге он рассматривает 4 способа продвижения 

художников или институций в сфере культуры: реклама, персональная 

продажа, связи с общественностью (PR), продвижение продаж [2, с. 177]. 

У каждого способа есть свои преимущества в зависимости от 

поставленной цели: реклама рассчитана на более широкую публику, чем 

персональная продажа, но с помощью персональной продажи клиент изучается 

более широко, и вероятность продажи повышается [2, с. 177–178]. Поэтому для 

достижения лучшего результата автор советует использовать все методы 

продвижения и делать акцент на более эффективном и нужном. 

Способы продвижения, которые освещает Ф. Колбер, больше подходят 

для различных институций в сфере культуры — музея, художественной 

галереи. Начинающему художнику будет довольно трудно продвинуться их 

помощью, так как они требуют финансов, которых может не быть у художника. 

Также стратегии, предложенные Ф. Колбером, не учитывают рекламы и 

продвижения в интернете, который сейчас играет важную роль.  

Кардинально другой принцип продвижения художников в своей статье 

предлагают австралийские ученые К. Леман и М. Уикхэм. Их методика 

основана на различных маркетинговых исследованиях, анализе опыта многих 

художников и зависит от одного из четырех этапов карьеры художника: 

неизвестный, начинающий, признанный и знаменитый художник. 

Ученые предлагают конкретные действия, начиная от участия в местных 

конкурсах любительского искусства, заканчивая полной передачей 

маркетинговых дел своему агенту или галерее и поддержанием уже 

сложившегося статуса [5, с. 678–681].  

Такая маркетинговая модель направлена именно на художника, что 

делает ее более применимой в данном исследовании. Стадии карьеры 

художника совпадают с этапами жизненного цикла товара, что означает у 

данной модели продвижения наличие сильной маркетинговой базы. 

После изучения существующих маркетинговых стратегий можно понять, 

какими пользуются китайские художники. 

Любой маркетинговый план и построение стратегии начинается с целевой 

аудитории. Для того, чтобы предлагать товар или услугу, надо изучить своего 

потребителя и наилучшим образом удовлетворить его запрос. В случае с 
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искусством потребители — коллекционеры. В данном исследовании не нужны 

конкретные имена, а только регион проживания потребителя, что можно найти 

в аукционных каталогах. 

Для анализа потребителя были изучены лоты 30 уже упомянутых 

художников на мировых аукционах Сотбис и Кристис. Для анализа интерес 

представляют только эти аукционные дома, так как они занимают первое и 

второе места по суммарной выручке от продаж. Третье место занимает 

китайский аукционный дом Poly Auction, но его сфера продаж ограничивается 

предметами китайского искусства1, поэтому здесь мы можем говорить больше о 

внутреннем арт-рынке. 

Исследование показало, что работы не всех китайских художников 

продаются на Сотбис и Кристис. Произведения Хуан Цзяньнаня, Чжоу 

Яньшэна, Чэнь Чжунчжоу, Лю Гуана, Ли Чжэня и Фан Чусюн не представлены 

в этих аукционных домах. Примечательно, что все перечисленные художники, 

кроме Ли Чжэня (скульптор), пишут традиционную китайскую живопись. 

Поэтому была сделана гипотеза, что их произведения можно найти в лотах 

аукционного дома Poly Auction, которая подтвердилась.  

При сопоставлении стилей и местоположения произведений стала видна 

закономерность, которая позволяет определить маркетинговую стратегию. 

Картины художников, которые работают в других стилях, представлены в 

европейских и американских коллекциях.  

Работы художников, продолжающих традиционное китайское искусство, 

находятся в азиатских коллекциях, что говорит о выборе такой маркетинговой 

стратегии, как актуализация художественного наследия. Для европейского 

потребителя традиционная китайская живопись не имеет такого значения, так 

как коллекционеры из Европы воспитывались на живописи совершенно другого 

толка. Каждый из китайских художников актуализирует художественное 

наследие по-своему, поэтому их так много представлено на рынке. 

Работы художников, которые выбирают не традиционную живопись, 

представлены в европейских и американских коллекциях. Такие мастера 

руководствуются маркетинговой моделью, предложенной К. Леман и 

М. Уикхэм. У каждого художника, чьи произведения хранятся у европейцев, 

есть собственные вебсайты, они сотрудничают с различными значимыми на 

мировом уровне институциями, такие как Шанхайский художественный музей, 

музей Ван Гога, Пражский художественный музей. Кроме того, их 

персональные выставки проходили в ведущих мировых галереях, например, 

Gagosian Gallery, David Zwirner, Pace Gallery и Lisson Gallery.  

Изучение маркетинговых стратегий, которыми пользуются современные 

китайские художники, привело к следующему выводу. Выбирая стратегию 

продвижения, художник выбирает своего коллекционера. Если это человек из 

Азии, то самой выигрышной будет стратегия актуализации художественного 

наследия. Художнику следует работать в традиционном искусстве гохуа, 

преобразовывая его или оставляя неизменным. Если основная цель — 

европейский и американский потребитель, то стоит выбрать такие методы 

продвижения, как сотрудничество со значимыми культурными институциями и 
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коммерческими галереями, а также работать в стилях, имеющих привычные 

европейскому зрителю черты, например, циничный реализм или 

политический поп-арт.  

Примечание: 
1About us // Beijing Poly International Auction Co. Ltd. URL: 

http://en.polypm.com.cn/static/brief/3%7Cpublisher=Beijing (дата обращения 

29.03.2021). 
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А. С. Павлова 

ПРОДВИЖЕНИЕ СОВРЕМЕННОГО РУССКОГО ИСКУССТВА 

НА АРТ-РЫНКЕ ФРАНЦИИ 

В статье рассматриваются результаты социологического исследования 

специфики восприятия русского искусства современными французскими 

студентами. 

Ключевые слова: русское искусство, современное искусство, 

художественный рынок, Франция, художественное восприятие. 

A. S. Pavlova 

PROMOTION OF CONTEMPORARY RUSSIAN ART 

ON THE ART MARKET OF FRANCE 

The article discusses the results of a sociological study on the specifics of the 

perception of Russian art by today French students. 

Key words: Russian art, contemporary art, art market, France, 
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Невозможно понять, как продвигать тот или иной продукт, пока не 

осознаешь, каков культурный код того пласта людей, на который рассчитано 

твое предложение. Для того, чтобы осознать, насколько разнятся масштабы 

восприятия людьми разных культур, была изобретена такая наука, как 

«имагология» — корни этого термина берут свое начало в середине 

1950-х годов во французском литературоведении [2, с. 251]. Имагология 

представляет собой дисциплину, специализирующуюся на контексте «свой — 

чужой», а также образах Другого. Под «своим — чужим» можно понимать 

европейских христиан и сарацин, США и СССР в эпоху Холодной войны — 

то есть две противоположные, полярные системы, каждая из которых 

воспринимает вторую как того самого Другого. Такое восприятие чаще всего 

произрастает из культурной среды, где воспитывается человек (или целое 

сословие людей), и отношение к Другому зафиксировано практически на 

подсознательном уровне. 

С точки зрения этой плоскости интересно рассмотреть не только 

какую-либо историческую эпоху, но также и такую всеобъемлющую сферу, 

как искусство.  

В массовом сознании русского человека укоренен миф о том, что 

большинство жителей западного мира в той или иной степени ознакомлены c 

лучшими достижениями культуры нашей страны. Однако здесь нужно сделать 

оговорку: безусловно, элита общества знает сакральные для русского человека 

имена, но применим ли этот постулат для среднестатистического человека? 
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Также хотелось бы сделать ремарку: используя такой термин, как «западный 

мир», мы прежде всего подразумеваем под ним страны из англосаксонского 

блока, которые его в большей мере олицетворяют, но гораздо реже на ум 

приходят Германия, Голландия, Испания, Франция. Резюмируя вышесказанное, 

можно сказать, что, рассуждая о рецепции западным миром русского искусства, 

мы чаще всего подразумеваем отношение элиты англосаксонского мира к тому 

или иному явлению или художнику из мира русского. 

О том, как высоко ценилось и ценится французское искусство на 

пространстве имперской, советской и постсоветской России, было написано и 

сказано много, однако обратное явление, к сожалению, мало изучено. Со 

времени блиставших в Париже дягилевских «Сезонов» прошел целый век, но 

эта первая ассоциация, которая придет на ум, если подумать о русском 

искусстве в самой модной столице из всех существующих. Чем и как живет 

искусство из России сейчас, и каковы его перспективы в дальнейшем? 

В ходе исследования мною была предпринята попытка сделать срез 

восприятия русского искусства обществом французских студентов (и 

нескольких преподавателей) не искусствоведческих специальностей. 

Респондентами выступили 25 человек, подавляющее большинство — коренные 

французы. Опрос был проведен при сотрудничестве со студенткой Высшей 

горной школы г. Нанси В. И. Балбашовой. Полагаю, что не следует этот 

краткий срез усреднять и переносить на всех и вся. 

Перечень вопросов был следующий: 

1. Какие русские художники (любых веков) фигурируют во французских

школьных учебниках по искусству/истории, и фигурируют ли? 

2. Если на первый вопрос ответ «да, фигурируют», то есть ли среди них

авторы конца ХХ — начала XXI веков? 

3. Как часто в СМИ и интернете появляются статьи, посвященные

русскому искусству? С чем они связаны (аукционы, продажи и т. д.)? 

6. Кто из русских художников первым придет на ум французскому

респонденту? 

7. Знает ли среднестатистический француз 2–3 русских художников

последних 30 лет? 

Во французской школе искусство изучается исключительно в прикладном 

виде — либо в виде презентаций на разные темы (и только до средней школы). 

Как ни печально, но русского искусства среди перечня тем для подготовки нет, 

как нет его и во французских учебниках по истории. Следовательно, второй 

вопрос остался без ответа (и у младшего, и у старшего поколения). 

Французские статьи, по словам интервьюируемых, обладают либо 

политическим привкусом, либо освещают дорогостоящие покупки русских 

бизнесменов на аукционах — на этом и заканчивается знакомство с русской 

культурой через СМИ. 

Если говорить о том, какие имена русских классических художников 

придут на ум современному французскому студенту, то и этот вопрос остался 

без ответа. В контексте поставленного вопроса респондентам было предложено 



38 

рассказать, знают ли они что-либо об Айвазовском, Малевиче и Шагале. Нужно 

заметить, что все три художника были выбраны неслучайно: Айвазовский 

является самым известным русским маринистом, Малевич — первопроходец 

авангарда, стиля, напрямую ассоциирующегося с русским миром, а Шагал 

полинационален — он и русский, и еврейский, и, самое главное, французский 

художник в одно и то же время, поэтому многие французы могли бы оспорить 

причастность этого деятеля культуры к русской культуре. Участники опроса 

остались равнодушны к громким именам мастеров. К сожалению, даже 

представители старшего поколения не смогли дать хотя бы краткий 

комментарий к деятельности предложенных личностей. Последний вопрос — 

о современных русских художниках, — соответственно, снимается. 

Таким образом, классические мотивы русского искусства не 

присутствуют на полотне французского интереса. 

Говоря об успешных современных художниках на французском 

арт-рынке, нельзя не упомянуть Михаила Шемякина, близкого друга 

Владимира Высоцкого, давно живущего во Франции и работающего с этим 

рынком. Художественный директор Центра Михаила Шемякина в Петербурге 

Ольга Сазонова так прокомментировала популярность Михаила Михайловича 

на просторах «шестигранника»: «Шемякин ведет довольно активную 

художественную жизнь во Франции, недавно в парижской галерее прошла его 

выставка «Тротуары Парижа». А в старинном средневековом городе Лош весь 

год чествовали Художника, объявив 2017 «Годом Шемякина», там провели 

целый ряд выставок и фестивалей, посвященных его творчеству. У художника 

много поклонников во всем мире, в том числе и во Франции. Французский 

коллекционер Жан-Жак Герон обладает коллекцией, в которой более 300 работ 

Михаила Шемякина»1. 

Сам художник, отвечая на вопрос «Почему русское искусство — 

в отличие от литературы и музыки — не ценят на Западе?», полагает, что 

«западный мир пока не воспринимает наше современное искусство. Чтобы 

понять российских художников, нужно организовывать их выставки», а 

вкладывать в наших художников никто не хочет, «потому что не понимает, что 

такое русский рынок». С другой стороны, «у России свой путь. И сегодня 

бессмысленно подражать модным, бездумным охламонам. <…> Так, мы не 

вырвемся на международную арену и останемся провинциалами, к которым 

относятся с легкой брезгливостью» [1]. 

Подводя итог, хочется сказать, что как это ни странно, современное 

русское искусство находит отголоски во французских кругах гораздо чаще, чем 

это получается у искусства классического — а если диалог есть, значит и 

начало положено.  

Примечание: 
1Из интервью О. А. Сазоновой автору настоящего доклада (2018). 
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The article analyzes various strategies for promoting artists in the context of 
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(M. Duchamp, A. Warhol, D. Hirst). 
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Некто Роберт Бэнкс, по другой версии Робин Каннингем, так или иначе 

больше известный как Бэнкси, однажды пролил свет на одну из 

многочисленных тайн, которыми окутано все его творчество: «Я рисовал крыс 

целых три года, а потом кто-то сказал мне: какая это талантливая анаграмма 

слова “искусство” (англ. — rat и art). И мне пришлось притвориться, что я знал 

об этом всю жизнь» [8]. Безусловно, нечто подобное могло случиться и с кем-то 

из старых мастеров, признанных классиков, которые далеко не все найденные 

достопочтенными искусствоведами смыслы вкладывали в свои работы. 

И тем не менее, история, рассказанная Бэнкси, сегодня выглядит не 

частным случаем, а вполне закономерной тенденцией — как раз в духе 

современного мира, в котором баснословная цена автоматически возводит 

произведение в ранг высокохудожественных, а не наоборот, где обыкновенный 

блеф могут истолковать концептуальным замыслом автора, и который, по 

заверениям многих, исчерпал свои идеи еще когда «перевернули писсуар». 

Таков ли этот мир на самом деле? Каких творцов он плодит? И таких ли ждет 

публика? 

Размышляя об обществе описанного мира, Борис Гройс пришел к выводу, 

что уместить притязания людей в отношении искусства можно, прибегнув к 

следующей классификации вкусов: элитарный, массовый и поп-вкус 

[1, с. 225–238]. Если в отношении первых двух у каждого из нас есть то или 

иное представление, то почему третий вынесен в отдельную категорию, 

предстоит выяснить. Даже если сейчас вы встретились с понятием «поп-вкус» 
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впервые, у вас почти наверняка не возникло сомнений, что он программно 

направлен против хорошего вкуса. В целом же определить его можно как 

«предпочтение всего того, что успешно, что тиражируется и транслируется 

масс-медиа, что вызывает массовый резонанс, что хорошо продается и дает 

хорошие статистические результаты в опросах» [1, с. 225]. Само понятие 

неразрывно связано с цифрами. И тем не менее, отнюдь не идентично 

«массовому вкусу». Разобраться в причинно-следственных связях Б. Е. Гройс 

предлагает нам на примере: простой, то есть массовый зритель считает фильм 

«Титаник» шедевром, потому что он ему нравится, вызывает смех и слезы. 

Зритель же с хорошим вкусом, включенный в традицию высокой культуры, 

считает «Титаник» просто мусором, «типичным продуктом Голливуда, 

служащим оболваниванию масс и сокрытию подлинных социальных проблем» 

[1, с. 226]. Так как же позиционирует себя человек с поп-вкусом в этом 

полярном мире, где полюс под знаком «плюс» вобрал в себя восхищение 

массовой культуры, а противоборствующий «минус» сосредоточил ее критику? 

«Он не восхищается, но и не критикует. Он вообще не очень смотрит на 

сам фильм — его в первую очередь интересуют цифры. Если они выглядят 

хорошо и доказывают, что фильм имеет большой успех у публики, то человек с 

поп-вкусом находит его в любом случае симптоматичным и релевантным. И не 

потому, что его потряс сам фильм, а потому, что он оказал потрясающее 

воздействие на глобальную публику» [1, с. 226]. Действительно в духе 

современного мира. 

Безусловно, не последнюю роль играет в этом отсутствие специальной 

подготовки у зрителя. Иначе как объяснить феномен Дэмиена Херста? Его 

стеклянный аквариум с залитой формальдегидом акулой был приобретен за 12 

миллионов долларов. И потрясает обывателя сей пример отнюдь не с точки 

зрения художественной ценности или концепта произведения — его поражает 

сумма, отданная «каким-то сумасшедшим», которая, однако, не только 

шокирует его, но и превозносит пресловутую акулу в ранг объектов, стоящих 

внимания, да что уж там, «крутых». По словам Дональда Томпсона, акула есть 

не что иное, как произведение искусства, а цена, которую за нее попросили, не 

так уж завышена, как раз потому, что безукоризненно сработал тандем 

брендинга и рекламы [3, с. 6]. 

Первым приоткрыл наши веки на реальную обстановку вещей Уорхол, 

решивший создать арт-проект внутри бизнеса [4, с. 25]. Как было до него: 

художник делал свои работы, выставлялся и ждал, когда все заметят его 

гениальность. Но зоркий Энди, поработавший к тому моменту с Vogue и 

Harper’s Bazaar, понял, что падкой на пеструю рекламу братии пора подавать 

искусство по законам маркетинга. К счастью, знания в указанных местах им 

были приобретены прочные. И познание беспредельной мощи категорий типа 

бренда, пиара, промоушена и прочих забавныx штук, при помощи которыx 

люди умные заставляют всех остальныx покупать не то, что нужно им, а то, что 

считают нужным им люди умные, тоже сыграло на руку. Так и возник символ 

американского авангардизма 60-x годов ХХ века. 
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Его история успеха — не единичный случай «специфической» стратегии 

художника в действии. Еще до Уорхола автор упомянутого выше 

«перевернутого писсуара», нареченного «Фонтаном», Марсель Дюшан, также 

умел каждый свой шаг превращать в настоящую сенсацию. Более того, есть 

версия, что этот самый «Фонтан» он себе присвоил, и на самом деле это 

баронесса Эльза фон Фрейтаг-Лорингховен под псевдонимом P. Mutt отправила 

работу на выставку Общества независимых в 1917 году [2, с. 52–56]. В случае, 

если это действительно так, то Дюшана нужно считать не выдающимся 

деятелем мира искусства, создавшим эпохальное произведение и давшим точку 

отсчета современному искусству, а величайшим мифологизатором двадцатого 

века, сотворившим бренд и репутацию на чужом достижении. 

Выходит, к какой бы из трех творческих стратегий мы ни обратились — 

Дюшана, Уорхола или Херста — в каждой при достаточном количестве 

различий просматривается одна общая черта. И это манипуляция сознанием. 

Дюшан дерзнул поставить вопрос перед профессиональным сообществом о 

том, что же должно считаться произведением искусства. Уорхол, однажды 

услышавший, что гений Пикассо за всю жизнь создал около 20 тысяч работ, 

решил переплюнуть мастера, заявив, что может сделать такое же количество за 

день, и созданная им же «богема» помогла убедить общественность в том, что 

эти произведения ничуть не уступают творениям знаменитого испанца. А Херст 

и вовсе решил обескуражить весь мир, запросив за чучело в стеклянном 

аквариуме 12 миллионов долларов, и мир этот до сих пор теряется в догадках, 

что из этого реальное искусство: «рыба без чипсов» (прозвище, данное акуле 

газетой Sun) или феерично провернутая афера. 

Однако, как мы выяснили из теории Бориса Гройса, сей мир 

обманываться рад! И практически каждый представитель классификации может 

отыскать в этих творениях то, что близко ему. Человеку с элитарным вкусом 

наверняка придутся по душе концепты работ. Обладателю поп-вкуса бальзамом 

на душу лягут суммы, запрашиваемые за эти шедевры. Вот только как быть с 

массами? Ее представители по-прежнему считают современное искусство 

бессмысленным и тривиальным настолько, что, по их мнению, ребенку под 

силу сделать подобное [5, с. 6–9]. Значит, ли это, что, несмотря на 

всепоглощающую толерантность и всепроникающую демократию, обстановка в 

зрительской среде арт-мира неизменна — искусство по-прежнему доступно к 

пониманию и усвоению меньшинством, с той лишь разницей, что ныне к нему 

присоединились «ценители цифр»? И такой ли должна быть расстановка сил в 

современном мире? Видимо, ответы на эти вопросы нам только предстоит 

отыскать. 
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УДК 339.1+004 

В. А. Лясковская 

ИНФОРМАЦИОННЫЕ РЕСУРСЫ  

КАК ФОРМА ПРОДВИЖЕНИЯ НА АРТ-РЫНКЕ 

Проблема, поднимающаяся в статье, связана с вопросами 

профессионального становления художников через различные 

информационные ресурсы. Рассматривается процесс цифровизации 

арт-индустрии и формы перехода из цифрового аналога реально существующих 

механизмов социально-культурного и экономического взаимодействия в 

автономное виртуальное пространство. Автор также обращает внимание на 

аспекты восприятия и статусности ряда медиа-платформ внутри 

профессионального сообщества арт-индустрии. Проводится анализ текущей 

ситуации с рассмотрением примеров web-ресурсов, направленных на 

реализацию как цифрового искусства, так и крипто-арта. Выявляются 

актуальные тенденции в становлении и развитии цифрового поля 

арт-индустрии. Проводя оценку готовности к инновациям, раскрываются 

возможности выхода креативной сферы за рамки своих физических границ, 

создавая виртуальные пространства, не имеющие аналогов в реальном мире. 

Ключевые слова: художник, арт-рынок, продвижение, информационные 

технологии, web-ресурсы, NFT. 

V. A. Laskowskaia 

INFORMATION RESOURCES  

AS A FORM OF PROMOTION IN THE ART MARKET 

The problem raised in the article is related to the issues of professional 

development of artists through various information resources. The process of 

digitalization of the art industry and the forms of transition from the digital analogue 

of the really existing mechanisms of socio-cultural and economic interaction into an 

autonomous virtual space are considered. The author also draws attention to aspects 

of perception and status of a number of media platforms within the professional 

community of the art industry. The analysis of the current situation is carried out with 

the consideration of examples of web resources aimed at the implementation of both 

digital art and crypto art. The current trends in the formation and development of the 

digital field of the art industry are revealed. By assessing the readiness for innovation, 

the possibilities of the creative sphere going beyond its physical boundaries are 

revealed, creating virtual spaces that have no analogues in the real world. 

Key words: artist, art market, promotion, information technology, 

web resources, NFT.  
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В современном мире большое внимание уделяется диджитал-среде как 

основополагающей структуре инновационных, образовательных, 

социокультурных и экономических процессов. Профессиональный сектор 

арт-индустрии не стал исключением, в том числе затронув вопросы 

репрезентативности и PR-стратегий в формировании карьеры художников, 

кураторов, арт-дилеров и т. д. Стоит уточнить, что каждое отдельное 

направление арт-деятельности подразумевает индивидуальную оценку работы 

и перспектив развития с учетом специфических особенностей. В данной статье 

автор предлагает рассмотреть вопросы продвижения художников на 

современном арт-рынке в условиях цифровой (виртуальной) формы 

взаимодействия, в том числе в области крипто-искусства и NFT. 

Цифровая эпоха запустила глобальные процессы реорганизации 

культурной сферы. Компьютеризация общества и интернет в корне изменили 

методику поиска источников, формирования данных, размещение и 

обнародование информации. Цифровизация привычных процессов 

коммуникации внутри художественного рынка демонстрирует, с одной 

стороны, большой спектр возможностей для продвижения художников в 

России и за рубежом, с другой — усложняет процедуру перехода в сектор 

высоких доходов и признания международным профессиональным 

сообществом. За счет недооценивания уровня сложности качественной 

виртуальной репрезентации и из-за низкого порога входа (на большинстве 

web-ресурсов может зарегистрироваться любой желающий) в индустрии 

периодически формируется двоякое и скептическое отношение к цифровому 

миру как к полноценному ресурсу, способствующему профессиональному 

развитию.  

Проводя анализ различных категорий информационных ресурсов в сфере 

искусства и культуры для выявления потенциальных возможностей любой 

платформы, важно учитывать тип публикуемых данных, подходящих по 

критериям задействованных информационных технологий [3, с. 38]. Также 

немаловажное значение имеет степень влияние информационных ресурсов на 

процессы социально-культурного взаимодействия внутри профессиональной 

среды арт-индустрии. Обращаясь к истокам, так называемая информационная 

революция (англ. — Information Revolution) последней четверти ХХ века, 

продемонстрировала воздействие IT-сферы на общественную жизнь, 

социально-культурную среду, экономический сектор и даже систему 

здравоохранения. В ходе своей трансформации информационная революция 

привела к переизбытку данных в самых разных областях, вследствие чего 

появился запрос на создание такой сферы деятельности, как «искусство 

обработки баз данных» или «информатизм». Информатизм объединил в себе 

идеи концептуального искусства, медиа-арта и электронного искусства 

[5, с. 73]. Преподнося это культурное, технологическое и экономическое 

смещение парадигмы как форму искусства, способную давать «социальные» 

комментарии, развивать новую эстетику, синтезируя в себе множество 

дисциплин и направлений (визуальные, аудиальные, архивные, текстуальные и 

так далее). Помимо этого, информатизм через свои аналоговые и цифровые 
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инсталляции обеспечивает взаимодействие человека и компьютера путем 

генерирования художественного контента на основе обработки данных в 

больших объемах. Растущее разнообразие информационных ресурсов, в том 

числе в гуманитарных научных исследованиях, искусствоведении и 

художественном профессиональном сообществе в настоящее время 

развиваются в секторе цифровых гуманитарных наук [2, с. 181]. 

К информационным ресурсам принято относить как специализированные 

проекты в области искусствоведческих исследований, науки и образовании, так 

и проекты информационно-развлекательного характера: любительские ресурсы, 

тематические сайты, некоммерческие ресурсы деятелей искусства, виртуальные 

туры, музейные коллекции и т. д. Говоря о принадлежности информационных 

ресурсов к социокультурному контексту арт-индустрии важно затронуть вопрос 

международного сотрудничества и международных информационных ресурсов. 

Главными целями мирового информационного сообщество в наше время 

является расширение границ и налаживания межкультурных коммуникаций. 

Исходя из этого создается множество интернет-платформ, предоставляющих 

доступ к электронным базам данных, цифровым коллекциям произведений 

искусства, виртуальным объектам культурного наследия и многому другому, 

что может быть востребовано в арт-индустрии.  

На этом фоне встает вопрос о специализированных информационных 

ресурсах, через которые художники могли бы напрямую заниматься 

самопродвижением. Однако существующие ресурсы либо превращаются в 

хранилище-портфолио художников, либо воспринимаются профессиональным 

сообществом как «любительские». Примерами могут послужить такие крупные 

международные ресурсы, как Сrеаtivе Маrkеt Lаbs Inс., Веhаncе, Dribbblе, 

DеviаntАRТ, Pixiv, цифровое сообщество Чальза Саатчи SAATCHI ART и иные 

аналогичные платформы. Анализируя перечисленные примеры на степень 

содействия в продвижении художников, стоит подробнее описать специфику 

каждого сайта, которая оказывает непосредственное влияние на реализацию 

цифрового искусства.  

Платформа Сrеаtivе Маrkеt или СМ основана в 2021 году и представляет 

собой международный рынок по реализации как полноценного цифрового 

искусства, так и различного цифрового расходного web-материала 

(графические темы, стоковые изображения, векторные и растровые элементы 

оформления, шрифты и т. д.) [6]. На базе СМ представлено более 

300 000 единиц товара и насчитывается более миллиона пользователей 

(продавцов и покупателей). Creative Market проводит регулярные акции в 

рамках контент-маркетинга по платным пакетам услуг, автоматически 

проводит вспомогательный маркетинг для представленной на ней продукции и 

регулирует юридические и финансовые вопросы купли-продажи, получая 40 % 

от общей стоимости покупки. Следовательно, реализуя свое творчество на 

данной платформе, художник самостоятельно регулирует ценовой диапазон и 

получает 60 % от итоговой суммы продажи. По запросу платформа 

предоставляет статистику продаж, сформированную под различные критерии 
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(на конкретных художников, на отдельные регионы, периоды, общую 

статистику за все время и т. д.). 

Информационный ресурс Веhаncе один из самых популярных среди 

цифровых художников и соискателей. Основанный в 2005 году 

предпринимателями Скоттом Бельским (Scott Belsky) и Маттиэ Кори (Mattie 

Cory) Веhаncе специализировался на продажах рекламы и объявлениях о 

вакансиях для представителей индустрии культуры и искусства [4]. Затем, в 

начале 2012 года, заключив контракты с несколькими крупными инвесторами, 

компания вышла на международных рынок. После чего, в декабре 2012 

контрольный пакет акций Веhаncе приобрела компания Adobe Inc, лидер в 

области web-разработок и мультимедиа, превратив ресурс по поиску работы в 

своего рода «социальную сеть» для дизайнеров, иллюстраторов, цифровых 

художников и многих других представителей индустрии. Сейчас 

медиа-платформа Веhаncе предлагает создавать не только онлайн-портфолио, а 

целые профили, в которые загружаются множество проектов. Пользователи 

могут оценивать, комментировать и распространять на других ресурсах 

понравившиеся и интересные проекты. Художники могут подписываться друг 

на друга, создавая совместные цифровые коллаборации. Благодаря 

разработчикам компании Adobe в функциях платформы появилось 

дополнительное опция Adobe Portfolio. Данный инструмент позволяет в 

цифровом облаке Adobe Creative Cloud, доступным по подписке, создавать свое 

онлайн-портфолио, которое будет автоматически размещено на ряде ресурсов, 

в том числе в тех проектах на платформе Веhаncе, которые синхронизированы с 

хранилищем пользователя. Ряд синхронизированных ресурсов в свою очередь 

представляет собой сеть большого количества web-сайтов, отображающих 

работы художников из Веhаncе, в таких категориях, как дизайн, графика, 

иллюстрации, цифровая живопись, брендинг, реклама и многое другое.  

Говоря о онлайн-платформе Dribbblе, специализирующейся на 

саморекламе и продвижении цифровых художников и дизайнеров, стоит 

отметить, что данный ресурс специализируется на размещении портфолио, 

вакансиях и поиску персонала среди креативных профессий [8]. Качество 

разработки платформы позволяет художникам размещать в онлайн-формате как 

свои цифровые произведения, так и копии аналоговых картин, находя 

покупателей и заключая сделки в режиме реального времени. Dribbblе 

представлен на рынке с 2009 года, благодаря разработчикам Дэну Садерхолму 

(Dan Saderholm) и Ричерду Торнетту (Richard Tornett) и изначально 

зарегистрироваться на платформе могли не все, а только имеющие специальное 

приглашение invite. Сейчас инвайт требуется только желающим 

зарегистрировать профессиональный аккаунт дизайнера, для возможности 

размещения своих работ. Приобрести такое специальное приглашение можно 

через тех авторов, кто уже имеет статус «PRO-аккаунта», так как несколько раз 

в год администрацией сервиса рассылаются определенное колличество 

инвайтов. Желающим ознакомится и/ или приобрести что-либо с сайта можно 

зарегистрировать обычный аккаунт. В настоящее время платформа ведет 

большую работу над расширением своего функционала и охвата аудитории, 
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запускает дополнительные проекты: подкасты для художников и дизайнеров; 

очные встречи и форумы в разных странах в рамках акции MЕЕТ-Ups; опции 

настройки портфолио под разные сферы деятельности (game dev, webß-дизайн, 

иллюстрации, цифровая живопись и т. д.). Проведя запуск платформы 

в 195 странах мира, компания продолжает расширяться и развивать свой 

функционал, помогая представителя арт-индустрии налаживать 

социокультурные и экономические коммуникации. 

Следующий интересный пример информационного ресурса, 

способствующего продвижению художников — DеviаntАRТ [7]. Платформа 

представляет собой сообщество художников, дизайнеров, фотографов и многих 

других категорий представителей искусства. Основным направлением ресурса 

является формирование своего рода общей онлайн-галерии за счет работ 

загруженных в аккаунты пользователей. DеviаntАRТ является одним из 

долгожителей среди медиа-платформ, начав свой путь в 2001 году благодаря 

разработчикам и предпринимателям Скотту Джаркофу (Scоtt Jаrkоff), Анджелу 

Сотиру (Angelo Sotira) и Мэтту Стефенсу (Matt Stephens). С 2017 года полный 

пакет акций DеviаntАRТ принадлежит международной платформе Wix.com. 

С пользовательской точки зрение функционал DеviаntАRТ предлагает 

после прохождения регистрации получить персональную страницу с 

web-адресом и ником (указанным пользователем), где художники начинают 

формировать свое портфолио. Автор имеет право самостоятельно 

сформировать стилистику своей страницы, настроить цветовую гамму и 

выбрать категории, демонстрируемые другим пользователям. Интерфейс 

страницы предлагает разделение загружаемых работ на такие блоки, как 

«избранные работы», «последние загрузки», «любимые работы других 

авторов», «записи в блоге», «опросы посетителей онлайн-галереи» и т. д. 

Важно заметить, что регистрация на платформе бесплатная, однако некоторые 

функции доступны только после подписки на премиум-аккаунт. С 2010 года 

стала доступна функция продажи работы через сайт, как дополнительная опция. 

То есть, художник может загрузить свою работу только в рамках портфолио, 

для демонстрации своей коллекции, а может отдельно активировать опцию 

продажи, требующую определенного оформления и согласия на транзакции, 

проводимые платформой напрямую. DеviаntАRТ активно способствует 

коммуникации внутри международного арт-сообщества. К примеру, 

представленный ресурсом форум DeviantART Messaging Network или 

сокращенно DAmn позволяет общаться на разные темы в определенных 

чат-комнатах. 

В завершении обзора стоит рассмотреть увлекательный международный 

web-ресурс из Японии под название Pixiv (в японском произносится как 

«Пикусибу») [9]. Существующая с 2007 года платформа Pixiv представляет 

собой своего рода социальную сеть для художников, в которой можно не 

только заниматься поиском покупателей на свои произведения, но и развивать 

коммуникативные навыки внутри международного арт-сообщества. По 

состоянию на 2022 год на сайте зарегистрировано около 60 млн. участников и 

загружено более 200 млн. материалов. Как и на предыдущих описанных 
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ресурсах, Pixiv позволяет демонстрировать свое творчество, получать 

комментарии и обратную связь, обсуждать работы других авторов, делиться 

интересной информацией и т. д. Интересная особенность проекта заключается в 

том, что создавался он не web-разработчиками и предпринимателями, а 

цифровым художником и программистом Такахиро Камитани, работающим 

под псевдонимом Bakotsu. Камитани в свое время очень не хватало подобного 

ресурса в Японии, и он самостоятельно разработал концепцию проекта, 

организовав запуск первой бета-версии в течение одного года. Платформа 

быстро стала развиваться, и через месяц Камитани уже не мог самостоятельно 

поддерживать сервисы, вследствие чего была основана корпорация CROOC.Inc, 

переименованная впоследствии в Pixiv Inc. Изначально платформа была 

доступна только на японском и китайском языках и распространялась в странах 

Азии, но из-за растущей тенденции международных регистраций из Европы и 

США в 2011 году список языкового интерфейса был расширен. Как и 

вышеперечисленные ресурсы, Pixiv расширяет свой функционал, вводя 

дополнительные разделы, такие как dic.pixiv.net представляющий собой 

коллекцию текстовой информации, своего рода энциклопедию со статьями и 

публикациями, связанными с платформой. 

Учитывая тему данной статьи, нельзя не заметить, что сам по себе 

арт-рынок — привлекательный сектор междисциплинарных исследований, с 

большой историей и бурным развитием. Модифицируясь и расширяя 

функционал, он сохраняет свои основные обязанности: посредничество, 

информирование, ценообразование, регулирование и стимулирование 

художественно-эстетического запроса. Мировой художественный рынок 

находится в процессе трансформации, отвечая актуальным тенденциям. 

Большие изменения последних лет связаны с развитие сети интернет и 

разработками в области информационных технологий. Новые способы ведения 

бизнеса, выход в интернет-пространство, открытость процессов значительно 

упрощает формы коммуникации, инвестирования и реализации предметов 

искусства. Глобальная сеть делает арт-рынок максимально доступным, 

помещая его в наше личное пространство [1, с. 209]. Популярность 

онлайн-оплаты и интернет-шоппинг спровоцировали большой скачек в 

развитии форм и способов коммуникации между объектами и субъектами 

рынка. Электронные деньги позволили минимизировать транзакционные 

издержки за счет передислокации финансовых ресурсов в форме 

интернет-кошелька. Несмотря на недостатки, электронные деньги являются 

востребованным и постоянно развивающимся финансовым институтом в 

национальной экономике. Высокие темпы распространения глобальных 

информационных сетей расширяют возможности использования в качестве 

цифрового платежного средства криптовалюту, которая сделала возможным 

сектор крипто-искусства. Проекты NFT, обретая новые формы, закладывают 

основы новой формы существования для арт-индустрии. Среди существующих 

агрегатов, маркетплейсов, платформ и прочих информационных ресурсов по 

купли-продаже крипто-искусства естественным путем выстроилась иерархия от 

открытых сообществ, где может зарегистрироваться любой желающий и/или 
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начинающий автор до серьезных профессиональных сообществ куда проходят 

уже успешные художники. 

Для современных художников формат NFT открывает широкие 

возможности для продвижения. Площадки для купли-продажи крипто-арта 

позволяют реализовать не только digital art, но и реально существующие 

работы. Переводя аналоговое в цифровое, расширяются формы продаж и 

увеличивается их объем. Покупатели и коллекционеры в свою очередь также 

увеличивают свои возможности в приобретении искусства. Представляя собой 

программируемый арт-рынок, цифровое искусство становится аналогом 

традиционных форм собирательства с одним большим отличием. В случаях 

перепродажи зарегистрированного контента авторские права остаются за тем, 

кто загрузил работу. В итоге покупается оригинал изображения без права его 

дальнейшего использования в коммерческих целях. Когда художник продает 

свой цифровой арт, ему необходимо подать заявку на специализированном 

сайте и получить согласие на использование платформ, предназначенных 

только для приглашенных. Как и в случае ранее перечисленных 

информационных ресурсов по реализации цифрового искусства, у каждой 

NFT платформы различается порог входа. Простыми вариантами выступают, 

например, Rarible и Async.art. К официальным платформам-маркетплейсам по 

продаже крипто-арта NFT на основе блокчейна Ethereum относятся Rarible, 

Foundation, SuperRare, OpenSea и Nifty Gateway. В случае Nifty Gateway важно 

обратить внимание, что на эту платформу не просто попасть начинающему 

цифровому художнику. Платформа функционирует на блокчейне Еthеrеum, но 

сделки купли-продажи проводит в долларовом эквиваленте. При регистрации 

идет отбор по принципу популярности автора и спроса на его работы. 

Подобные сложные формы входа не редкость и вполне объяснимы, так как 

рынок NFT-арт разрастается в геометрической прогрессии.  

NFT-арт, как и любая инновация, вызывающая перемены в привычных 

процессах, проходит долгий путь общественного принятия от несерьезного 

развлечения для собирателей и художников к форме перспективного развития: 

регулирование процессов купли-продажи и фактов ценообразования; 

модификация способов защиты интеллектуальной собственности. Очевидным 

преимуществом покупки крипто-арта стала возможность финансовой 

поддержки большого количества цифровых художников. А художники в свою 

очередь получили возможность простого и быстрого выхода на арт-рынок. 

Криптоискусство вошло в поле зрения крупных игроков арт-индустрии. 

Аукционные дома меняют структуру мирового арт-рынка, добавляя в свои 

торги сектор по продаже цифрового искусства в формате NFT и дальнейшее 

развитие ситуации только укрепит позиции крипто-арта. 

Таким образом, исследование вопроса продвижения художников в 

информационной среде арт-индустрии показывает многообразие форм и 

способов, но упирается в недооценивание возможностей интернет-платформ 

представителями арт-сообщества. Так как на сегодня потенциал 

информационных ресурсов в профессиональной среде либо не раскрывается в 

полной мере, либо не учитывается вовсе. Подобное пренебрежение 
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дополнительными возможностями социально-культурных коммуникаций 

затрудняет взаимодействие участников внутри профессионального сообщества 

в сфере искусства и культуры. Нельзя не заметить, как из цифрового аналога 

реально существующих механизмов процессы социально-культурного и 

экономического взаимодействия переходят в автономное виртуальное 

пространство. В случае с крипто-искусством и NFT мы видим, как зарождается 

область арт-рынка, позволяющая вкладывать даже незначительные средства и 

устранить физическое присутствие художника, посредника и покупателя при 

операциях купли-продажи. Формируясь и функционируя исключительно в 

цифровом формате, индустрия искусства выходит на новую для себя ступень 

развития. 
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УДК 339.1+7.05 

К. И. Морозова 

СОВРЕМЕННОЕ ИСКУССТВО И КЛАССИЧЕСКИЙ МУЗЕЙ:  

ФОРМЫ ВЗАИМОДЕЙСТВИЯ (НА ПРИМЕРЕ ВЫСТАВОЧНЫХ 

ПРОЕКТОВ КРУПНЕЙШИХ ЗАРУБЕЖНЫХ МУЗЕЕВ) 

Статья посвящена основным стратегиям взаимодействия современного 

искусства с классическими зарубежными музеями. Анализируются 

выставочные проекты таких институций, как Лувр, Версаль, Галерея Боргезе, 

дворцовый комплекс Бельведер и Художественно-исторический музей в Вене и 

многих других. Выявляются актуальные формы взаимодействия произведений 

современных художников и работ старых мастеров в музейном пространстве. 

Ключевые слова: современное искусство, классический музея, 

временные выставки.  

K. I. Morozova 

CONTEMPORARY ART AND A CLASSICAL MUSEUM: 

FORMS OF INTERACTION (ON THE EXAMPLE  

OF THE EXHIBITION PROJECTS  

OF THE LARGEST FOREIGN MUSEUMS) 

The article is devoted to the main strategies of interaction of contemporary art 

with classical foreign museums. The exhibition projects of such institutions as the 

Louvre, Versailles, the Borghese Gallery, the Belvedere and the Kunsthistorisches 

Museum in Vienna and many others are analyzed. The actual forms of interaction 

between the works of contemporary artists and the works of old masters in the 

museum space are revealed. 

Key words: contemporary art, classical museum, temporary exhibitions. 

Сегодня существует несколько основных стратегий взаимодействия 

современного искусства и классического музея. Во-первых, это 

«выставки-интервенции», во время которых современное искусство буквально 

врывается на территорию классического музея или вступает с ним в диалог, а 

не просто находится «рядом». Практика таких «внедрений» в постоянные 

экспозиции получает все большее распространение во всем мире, причем часто 

это не просто желание ввести новые произведения в поле внимания зрителей и 

привлечь к музею внимание новой аудитории, а прежде всего стремление к 

«производству новых смыслов».  

Именно таким образом взаимодействуют специально созданные 

современными художниками объекты для выставок в Галерее Боргезе в Риме, 

где диалог старого и нового искусства выстраивается в более сложном ключе и 

подразумевает достаточно активное взаимодействие актуальных практик и 
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исторических интерьеров и коллекций. Так, например, в 2014 году во время 

персональной выставки под названием «Черное зеркало» в Галерее Боргезе 

современный британский художник, фотограф, скульптор и режиссер 

Мэт Колишоу откликнулся на работы из художественного собрания семьи 

итальянских князей. «Черные зеркала», заключенные в пышные 

псевдо-барочные рамы, переводили полотна Караваджо в современную 

дигитальную форму. 

Сходные принципы можно рассмотреть в «выставках-включениях» 

Художественно-исторического музея в Вене. Одним из первых подобных 

проектов стала «интервенция» Игоря Макаревича и Елены Елагиной. 

Работающие со сложной системой, по сути, универсальных художественных 

кодов, российские художники расширяют пространство своего эксперимента на 

другие исторические эпохи, умело вступая в диалог со старыми мастерами. 

Парадоксальные объекты «Закрытой рыбной выставки» органично вплетают в 

свою алхимию богатство «Рыбных лавок» Франса Снейдерса. А показанная 

рядом с полотнами Питера Брейгеля Старшего, в частности с его знаменитой 

«Вавилонской башней», грибная башня Татлина становится продолжением 

библейской утопии, обнаруживая одновременно дерзновенность и тщетность 

мечтаний авангарда и современного искусства о самой возможности 

переустройства мира. 

Кроме того, одним из ярчайших примеров является выставочная практика 

Лувра, который одним из первых среди крупных классических зарубежных 

художественных музеев начал работать с современным искусством и сегодня 

регулярно проводит яркие и громкие «выставки-интервенции». Например, еще 

в 2008 году прошла масштабная персональная выставка известного 

бельгийского современного художника Яна Фабра. Для выставки в Лувре было 

отобрано более 30 работ: живопись, графика, скульптура, инсталляция и 

видеоарт. Она проходила в залах классической живописи голландской, 

фламандской и немецкой школ в крыле Ришелье. Таким образом, произведения 

современного художника, который был уже широкого известен на тот момент, 

вторглись на территорию признанного классического искусства. 

Лувр достаточно умело выстраивает стратегию работы с современным 

искусством, которое, опираясь на существовавшие в музее традиции, позволяет 

дать новый взгляд на экспозиции, а также помогает музею оставаться «живым» 

организмом, открытым к трансформациям сегодняшнего дня.  

Несколько иная стратегия у главного конкурента Лувра по привлечению 

современных художников в музейное пространство — Версаля, который также 

очень активно проводит выставки актуальных художников. Представляя парк и 

залы Версаля как место креативной свободы, его команда сделала ставку на 

яркое, дерзкое искусство, громкие признанные имена. Выставка-блокбастер 

становится не только средством обновить взгляд на музейные интерьеры и 

ландшафты парка, но и дополнительным источником туристической 

привлекательности. 

Серию «интервенций» в исторические залы Версаля открыла в 2008 году 

«громкая» выставка американского художника, автора одних из самых дорогих 
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скульптур в мире Джеффа Кунса. Посетители могли увидеть такие работы 

мастера, как «Подвешенное сердце», «Собака из воздушных шаров» или 

«Лобстер» в знаменитом французском дворцовом комплексе. Рядом с шедевром 

итальянского художника Паоло Веронезе в Салоне Геркулеса была выставлена 

внушительных размеров надувная собака из хромированной стали. На 

мраморном постаменте в Салоне изобилия гордо стоял большой стальной 

кролик. В арке лестницы Королевы было подвешено огромное сверкающее 

сердце. А прямо перед портретом Людовика XV, который был написан 

в 1729 году, разместилась скульптура «Розовая пантера», представляющая 

собой изображение полуобнаженной блондинки, обнимающей розовую пантеру 

[1, c. 53]. Выставочный проект вызвал многочисленные протесты, в том числе и 

в среде французских интеллектуалов. Национальный совет писателей обратился 

с открытым письмом, в котором требовал защитить память короля 

Людовика XIV. 

 Вслед за выставкой скандального американца последовали «включения» 

в исторические залы работ самого известного японского художника в стиле 

поп-арта Такаси Мураками в 2010 году. В течение трех месяцев 

22 произведения художника экспонировались в залах одного из самых 

известных музейно-архитектурных комплексов Франции, где были 

представлены в основном скульптуры. Долгое время вообще было неизвестно, 

сможет ли выставка Такаси Мураками в Версале состояться, так как две 

ассоциации — Versailles Mon Amour (VMA) и Совет защитников Версаля, 

который был создан в 2008 году с целью противостоять запланированной 

выставке Джеффа Кунса, — выразили свои протесты по поводу вторжения 

современного искусства во дворец французских королей. Но в итоге оба 

проекта прошли очень даже успешно. 

Таким образом, мы можем сделать вывод, что первая форма 

взаимодействия современного и классического искусства в художественном 

музее очень продуктивна несмотря на то, что до сих пор вызывает множество 

споров и дискуссий. Эта выставочная стратегия невероятно популярна и 

встречается во многих крупных мировых музеях классического искусства, что, 

в целом, отражает постмодернистскую логику интертекстуальности, 

цитатности, оперирования культурными кодами и языками различных эпох. 

Очень схожую стратегию демонстрировали и выставки современного 

искусства, которые проводил на своей территории дворцовый комплекс 

Бельведер в Вене. Первоначально довольно робко помещая работы актуальных 

художников в вестибюле Верхнего Бельведера, затем музей решился на более 

радикальные «включения» в свои интерьерные залы, которые незамедлительно 

вызвали острую дискуссию. Выходом из данной ситуации стало решение 

выделить работу с современным искусством на отдельную площадку и 

появление нового подразделения музея «Бельведер 21». Оно разместилось в 

здании из стекла и стали, которое было построено в 1958 году в стиле 

модернизм по проекту архитектора Карла Шванцера. В 2016 году в «Бельведере 

21» прошла выставка китайского современного художника Ай Вэйвэя под 

названием «Транслокация — трансформация». А в 2017 году выставки 
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современного немецкого художника Даниэля Рихтера и австрийского 

художника, фотографа, режиссера и скульптора Эрвина Вурма.  

Таким образом, ко второй форме взаимодействия можно отнести 

проекты современного искусства, организованные классическим музеем не в 

исторических дворцах и интерьерах, а в отдельных, чаще всего современных 

зданиях. С одной стороны, такая стратегия становится знаком открытости музея 

современности, свидетельством того, что классический музей мыслит себя как 

организм динамично развивающийся и устремленный в будущее, но в то же 

время в отношении постоянной экспозиции в таких музеях торжествует более 

консервативный исторический подход. 

Третья форма подразумевает мирное сосуществование классического и 

современного искусства, то есть когда проекты художественного музея, 

посвященные современному искусству, представляются в специальных залах, 

предназначенных под временные выставки. Такая стратегия не подразумевает 

прямого диалога классического с современным, поэтому вызывает намного 

меньше споров и обсуждений, чем, к примеру, «выставки-интервенции». К 

такой форме прибегают практически все классические музеи в мире, ведь она 

позволяет привлечь новую аудиторию и идти в ногу со временем.  

И, наконец, четвертая форма взаимодействия — когда классические музеи 

модернизируют свои выставочные пространства, чтобы сделать их более 

доступными, открытыми и современными. 

К примеру, Британский музей — главный историко-археологический 

музей Великобритании, еще в конце XX века задумал провести перепланировку 

Большого двора по проекту всемирно известного британского архитектора и 

дизайнера Нормана Фостера и его архитектурного бюро Foster + Partners. 

Постройка ультрасовременной светопрозрачной конструкции в комбинации со 

скрупулезной реставрацией исторического здания была закончена в декабре 

2000 года. Сегодня это самая большая крытая общественная площадка Европы, 

в которой разместился новый общественный центр, объединяющий все 

окружающие его галереи и основные уровни музея. Читальный зал опоясывают 

широкие лестницы, ведущие наверх к галереям временных экспозиций и 

ресторану. Ниже уровня двора разместились новые африканские галереи, 

образовательный центр и помещения для школьников. Все это стало возможно 

благодаря сооружению стеклянного навеса, который является сплавом 

современного искусства инженерии и эргономики форм. Его уникальная 

геометрия была разработана так, чтобы охватить нерегулярный промежуток 

между барабаном читального зала и фасадами внутреннего двора. Сплошное 

остекление этой сложной рамы способствует максимальному проникновению 

внутрь дневного света. С момента открытия двор посетили 113 миллионов 

человек, а его ажурная остекленная оболочка, кажется, стала популярнее самих 

экспонатов. Во всяком случае, в соцсетях она появляется намного чаще, чем 

Розеттский камень или скульптуры Парфенона.  

Таким образом, один из известнейших классических музеев в мире идет 

по пути современного развития и двигается в ногу со временем. Он 

ориентируется на сегодняшнего зрителя, на его потребности, желания и 
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предпочтения. Таким новаторским решением музей привлекает еще больше 

внимания молодых посетителей, которые предпочитают скорее современный 

подход, нежели консервативный. И, в результате, придя в музей с целью 

сделать интересную фотографию в социальную сеть на фоне современного 

внутреннего Большого двора, посетители также увидят, что в Британском музее 

много всего и другого интересного, к примеру, потрясающее собрание 

древностей Древней Греции и Древнего Рима. 

Еще одним не менее интересным примером является Новый музей в 

Берлине, находящийся в уникальном музейном комплексе между рекой Шпрее 

и каналом Купферграбен. Это пример слияния новой и старой архитектуры. 

Здание обрело новое архитектурное решение после модернизации под 

руководством английского архитектора Дэвида Чипперфильда в 2009 году. 

Сохранившиеся части музея были дополнены элементами современной 

архитектуры. Результатом реставрации явился уникальный диалог между 

архитектурой классицизма и современными архитектурными 

принципами [3, с. 76]. 

Таким образом, стараясь сохранить себя духовно и физически, многие 

классические музеи сегодня стремятся «перевести» язык хранимых ими 

памятников истории и искусства на язык современной посетителю 

культуры [2, с. 32]. 

В данной статье были рассмотрены основные четыре формы 

взаимодействия современного и классического искусства. Каждая институция 

выбирает свою стратегию развития. Одни не боятся критики и осуждения и 

смело проводят «выставки-интервенции», в то время как другие выбирают 

более консервативный подход и предпочитают мирное сосуществование 

классики и современности. Кроме того, музеи готовы выстраивать новые 

здания для взаимодействия с современным искусством, а также 

модернизировать исторические дворцы и интерьеры, чтобы быть более 

открытыми и создавать пространства для еще более привлекательного диалога 

современных художников со старыми мастерами. 
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3. АРТ-МЕНЕДЖМЕНТ КАК СФЕРА ПРОФЕССИОНАЛЬНОЙ 

ДЕЯТЕЛЬНОСТИ: ОТЕЧЕСТВЕННЫЙ И ЗАРУБЕЖНЫЙ ОПЫТ 

УДК 7.075 

Е. В. Бочарова 

ОСОБЕННОСТИ МЕНЕДЖМЕНТА ЧАСТНЫХ КОЛЛЕКЦИЙ 

Менеджмент коллекции — относительно новый термин, чья важность 

существует наравне с менеджментом музеев, галерей, выставок. Полноценное 

функционирование частной коллекции сопряжено с грамотным менеджментом, 

который позволяет обогащать, актуализировать, сохранять собрание 

произведений искусств.  

Ключевые слова: менеджмент коллекций, коллекционирование, 

произведение искусства, сохранение культурных ценностей, рынок искусства. 

E. V. Bocharova 

PECULIARITY OF PRIVATE COLLECTIONS MANAGEMENT 

Collection management is a quite novel term which significance exist on a par 

with the management of museums, galleries, exhibitions. The full functioning of 

private collection associated with competent management, that can ensure 

enrichment, updating, preservation of art collections.  

Key words: collection management, art collecting, art, preservation of cultural 

property, art market. 

Менеджмент частных коллекций — явление для отечественной культуры 

относительно новое. Новизна понятия связана с относительно новым явлением 

самого коллекционирования в России: политика советской власти практически 

уничтожила как художественный рынок, так и институт частных коллекций; 

только последние 30 лет отечественное коллекционирование вновь начало 

оживать. Следовательно, справедливо высказывание о том, что российский 

рынок искусства «находится на стадии формирования» [4, с. 37], как и культура 

коллекционирования. Под культурой коллекционирования можно понимать 

ответственное отношение владельца к своему собранию, которое 

Л. Г. Клюканова определяет как «музейное» [5, с. 37], что подразумевает сбор, 

систематизацию, условия хранения, экспозиционно-выставочную и научную 

деятельность. В контексте функционирования музея эти функции включены в 

систему его управления, или менеджмента [7, с. 10]. Можно выделить общие 

цели изучения менеджмента музейных коллекций и работы частных собраний: 

не только удовлетворение потребностей коллекционера (или в случае с 

музейной коллекцией — общества), но и обеспечение безопасности и 

сохранности тех объектов, которые хранятся в коллекции. Однако существуют 



60 

и принципиальные различия, касающиеся менеджмента именно частных 

коллекций как институций, функционирующих как самостоятельное звено 

художественного мира.  

Можно предположить, что за рубежом менеджмент коллекций уже не 

является новведением. В мире, где художественный рынок не прерывал своего 

существования и развития на несколько десятилетий и где культура 

коллекционирования имела возможность существовать, развиваться и 

передаваться из поколения в поколение, арт-консалтинг в различном своем 

проявлении является органичным дополнением к гедонистическому началу 

коллекционирования. Так, некоторые коллекции, особенно довольно крупные и 

чья цель выходит за рамки наслаждения коллекционера, управляются 

кураторами. Широко известная Лейденская коллекция, принадлежащая Томасу 

и Дафну Каплан, управляется рядом специалистов [11], что превращает 

частную коллекцию в небольшой, но успешно функционирующий музей. 

Безусловно, не все коллекционеры готовы уделять своим владениям такое 

внимание, и, что немаловажно, не всем коллекционерам это нужно. Однако в 

случаях, если целью коллекционирования является инвестирование в 

произведение искусства или коллекционер предполагает дальнейшую 

перепродажу произведения или сотрудничество с музеями — ему необходимо 

позаботиться о сохранности имущества и грамотной систематизации, что 

требует ресурсов, навыков и вложений. Некоторые европейские агентства 

готовы предоставить помощь таким коллекционерам, некоторые из них 

существуют уже на протяжение 20–30 лет. Стоит отметить, что специализация 

таких агентств может отличаться друг от друга и не соответствовать всему 

спектру потребностей по управлению коллекций. Например, Амбер Ноланд 

(англ. — Amber Noland), руководитель компании Acr Collection Management 

(США), отмечает, что цель ее коллекции заключается в контроле за финансовой 

стороной коллекционирования и разработке стратегии по дальнейшему 

участию произведений на художественном рынке [9]. Другая фирма — 

Wedel Art — направлена на участие коллекции в выставочных проектах, а 

также предоставляют услуги консультирования по формированию коллекции, 

предлагая «художественные туры», цель которых — помочь коллекционеру 

лучше понять свои вкусы и ожидания от коллекционирования [10]. 

Отечественный ресурс по коллекционированию и инвестициям в 

искусство — ArtInvestment — выпустил в 2020 году ряд статей о явлении 

менеджмента коллекций. В одной из статей указывается, что менеджмент 

частных коллекций может осуществляться, например, управляющей компанией 

(которая распоряжается несколькими коллекциями), а также нанятыми 

специалистами [1]. В случае, если владелец произведений относится к 

собранию как к «делу своей жизни», обладает необходимыми навыками и 

знаниями, такая коллекция может функционировать самостоятельно, но — 

подчеркивается в статье — необходимо понимание, как можно не просто 

сохранить свое имущество в хорошем физическом состоянии, но и придать ей 

большей ценности, в том числе финансовой.  
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В таком случае помимо грамотной организации коллекции, 

систематизации и каталогизирования произведений, обеспечения необходимых 

условий хранений коллекционер, вне зависимости от способов управления 

собрания, должен обратиться к следующим возможностям по повышению 

статуса своей коллекции.  

1. Экспозиционная деятельность. Сотрудничество с музеями возможно в

нескольких вариантах. Первый — долгосрочный — в виде заключения 

договора о хранении и экспонировании работы на протяжении определенного 

срока времени. Стоит отметить, что в таком случае музей может взять на себя 

обязательства по реставрации и научному изучению работы, что также может 

повысить стоимость работы, как это произошло с картиной Тициана «Венера и 

Адонис» из собрания Владимира Логвиненко [3]. Второй — предоставление 

работы на временные выставки. Такой опыт пополнит провенанс произведения, 

что также повысит дальнейшую стоимость работы при перепродаже. Последние 

тенденции, как за рубежом, так и в России, позволяют утверждать, что 

коллекционеры все чаще прибегают к сотрудничеству с музеями, что также 

облагораживает и сам образ коллекционера в восприятии общественности.  

2. Коллекционирование произведений искусства как способ 

инвестирования капитала. Произведения искусства — весьма выгодный, хотя 

рискованный способ вложения своих средств. Некоторые исследователи, 

однако, отмечают, что искусство как финансовый продукт отчасти надежнее 

чем рынок акций или недвижимости, так как независимо от экономической 

ситуации в мире «цены на рынке искусства могут подняться» [6, с. 55]. 

Следовательно, в случае разумной инвестиции, коллекционер может 

обеспечить себе высокий доход, даже если он окажется спонтанным и 

непредвиденным [8, с. 3]. Руководитель направления арт-банкинга 

Газпромбанка Марина Ситнина отмечает, что при узконаправленном опросе 

среди коллекционеров, лишь 76 % могут сказать, что «обращают внимание на 

его инвестиционную привлекательность», и только 3 % действительно 

приобретают произведение, исходя из инвестиционных целей [2].  

Владелец иначе относится к физическим характеристикам произведения, 

обеспечивая ему должное хранение, реставрацию и защиту от воздействия 

внешней среды. Во-вторых, владелец работы может использовать связи с 

музеями и галереями для предоставления своей работы на временную выставку 

— такое решение, с одной стороны, пополняет провенанс произведения, что 

может повысить его стоимость в будущем; с другой стороны, это позволяет 

общественности увидеть произведение искусства. Таким образом, как бы это ни 

было парадоксально, по мнению автора работы, инвестиционный характер 

произведения искусства может защитить их в большей степени, нежели 

правовое регулирование. 

Повышение привлекательности произведения искусства и коллекции 

также возможно и при меньших затратах. Портал ArtInvestment рекоммендует 

также участие в издательских проектах (например, на создание каталогов 

выставки), а также социализацию коллекции при помощи таких ресурсов, как 

Google Art Institute и Larry’s List. 
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Однако следование советам при содержании крупной коллекции 

произведений искусств — недостаточное решение, если у владельца имеются 

большие планы на свое собрание. Всесторонняя поддержка развития коллекции 

требует привлечения целого штата персонала. Безусловно, решение о 

привлечении персонала или обращении в специализированную компанию 

должно регулироваться целями и задачами конкретной коллекции, а также 

планами владельца, которые могут не подразумевать ни экспонирования, ни 

продажи, ни публикаций. Тем не менее отношение к своей коллекции как к 

собранию, которое сможет сделать существенный вклад в развитие культуры на 

локальном или глобальном уровне, желание развивать коллекцию и вкладывать 

в ее существование ресурсы станет достойным вложением в культуру целого 

общества.  
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УДК 7.075 

Т. К. Сергиенко 

ИМПОРТ И ТРАНСФОРМАЦИЯ  

ЗАПАДНЫХ ОРГАНИЗАЦИОННЫХ ФОРМ АРТ-РЫНКА В КИТАЕ 

Статья предлагает новое объяснение институциональных различий 

организаций на арт-рынке Китая. Она фокусируется на том, как две 

организационные формы, доминирующие на рынках современного 

искусства — коммерческие галереи и аукционные дома — впервые были 

созданы в Китае в 1990-х годах. Выдвигается предположение, что в 

организации арт-рынка Китая использовался имитирующий подход, но 

расхождения сложившихся организаций с моделями Европы и Америки 

являются результатом определенных социально-политических условий и 

последствий институциональной работы. Механизмы изменений в Китае 

связаны с ведущей ролью государства во время рыночного перехода и, в 

основном, сосредоточены на трансформации уже существовавших 

институциональных структур. В данной статье внимание сосредоточено на 

импорте и трансформации западных организационных форм — коммерческих 

галерей и аукционных домов, которые доминируют на рынках современного 

искусства на международном уровне и в современном Китае.  

Ключевые слова: арт-рынок, галерея, аукцион, современное 

искусство, Китай. 

T. K. Sergienko 

IMPORT AND TRANSFORMATION  

OF WESTERN ORGANIZATIONAL FORMS 

OF THE ART MARKET IN CHINA 

The article offers a new explanation of the institutional differences of 

organizations in the Chinese art market. It focuses on how the two organizational 

forms that dominate on the contemporary art markets – commercial galleries and 

auction houses – were first established in China in the 1990s. It is suggested that the 

organization of the Chinese art market used an imitative approach, but the differences 

between the established organizations and the models of Europe and America are the 

result of certain socio-political conditions and the consequences of institutional work. 

The mechanisms of change in China are related to the leading role of the state during 

the market transition and are mainly focused on the transformation of existing 

institutional structures. This article focuses on import and transformation of the 

Western organizational forms – commercial galleries and auction houses that 

dominate on the today’s market. 

Key words: art market, gallery, auction, modern art, China. 
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На рубеже 1980-х годов в Китае знания о развитии мира искусства за 

рубежом, за исключением Советского Союза, отсутствовали. Проводимая 

государством политика реформ и открытости привела к установлению связей с 

зарубежными рынками искусства. Информация о развитии современного 

искусства в Европе и США достигла Китая, положив начало периоду 

«художественных экспериментов» [2, c. 7]. В Китае были организованы 

выставки иностранных художников, таких как Раушенберг, а начиная 

с 1990-х годов китайские художники участвовали в Венецианской биеннале и 

других престижных выставках. Ряд китайских художников перебрались в 

США, Японию и другие страны, где начали работать с зарубежными галереями. 

Тем не менее взаимодействие и поток информации были ограниченными. 

В отличие от устоявшихся зарубежных рынков в начале 1990-х годов в 

Китае рынок современного искусства был неорганизованным. Не существовало 

стабильных площадей для продажи и экспонирования экспериментального 

искусства. Оно продавалось напрямую, а не через организации. Выставки 

проводились в квартирах дипломатов и других иностранцев, в домах или 

мастерских художников. Несмотря на то, что на некоторых приглашениях на 

выставку 1990-х годов написано «галерея», на самом деле это были мастерские 

по обрамлению и росписи или временные выставочные помещения. В отличие 

от Европы и США отсутствовала инфраструктура музеев современного 

искусства, арт-ярмарок, биеннале и прессы о современном искусстве. Не было 

программ обучения менеджменту современного искусства, истории искусства 

или критике. Большинство художников имели смутное представление о том, 

как оценивать свои работы и как именно работают галереи или аукционные 

дома. Художники, не входящие в официальную систему искусства, имели мало 

возможностей выставляться на официальных площадках. Никакой 

государственной поддержки современного искусства, такой как премии или 

стипендии, не существовало. Потенциальные китайские покупатели могли 

разбираться в традиционном китайском искусстве и антиквариате, но 

современное искусство им было незнакомо. 

Политическая среда для создания организаций арт-рынка менялась, 

правительство постепенно вводило рынки для культурных товаров. Ситуация 

была особенно благоприятной для аукционов. Начиная с 1992 года в Китае 

было проведено несколько экспериментов с аукционной продажей 

произведений искусства, которые были организованы государственными 

организациями. Напротив, на протяжении 1990-х годов не существовало 

правил, касающихся коммерческих галерей.  

Изначально зарубежные аукционные дома и коммерческие галереи не 

открывали свои филиалы в Китае. Ни Sotheby’s, ни Christie’s не разрешалось 

проводить регулярные аукционы в материковом Китае до 2012–2013 годов, 

хотя они проводили аукционы в Гонконге с 1973 и 1986 годов соответственно. 

Арт-среда пустовала, даже Тайвань и Япония были обеспокоены нехваткой 

местных коллекционеров и предполагаемыми государственными 

ограничениями на искусство. Первые аукционные дома и коммерческие 
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галереи были местными, а не филиалами иностранных организаций. Они и 

привели к созданию рынка искусства. 

Институциональная работа по внедрению двух организационных форм в 

Китае проводилась частными предпринимателями. Аукцион China Guardian 

была основана Чен Дуншэн его командой. Чен не занимал центральной позиции 

в зарождающейся сфере искусства, но у него были связи с правительством и 

бизнесом из-за его работы в качестве исследователя в Министерстве внешней 

торговли и экономического сотрудничества. Он собрал команду, некоторые из 

которых были друзьями по университету, а не искусствоведами. Иностранцы 

выступали только в качестве внешних консультантов для China Guardian. 

Основатели China Guardian в то время практически ничего не знали об 

аукционном бизнесе. У них не было художественного образования, и они были 

аутсайдерами в мире искусства. В ситуации отсутствия знаний и 

неопределенности они подражали успешной модели Sotheby’s, которая уже 

долгое время была активна в Гонконге. 

Напротив, первые галереи в Китае были открыты иностранцами. Галерея 

Courtyard была основана американским юристом-предпринимателем Генделем. 

Две другие ранние галереи Red Gate и ShanghART также были основаны 

иностранцами из Китая — Брайаном Уоллесом и Лоренцем Хелблингом 

[4, с. 35]. Иностранцам уже была знакома модель галереи, они имели более 

легкий доступ к покупателям и интересовались современным искусством. Они 

ориентировались на практики, распространенные в Европе и США. Они 

строили платформу, а не работали как магазин. Подобно европейским и 

американским галереям, они организовывали регулярные выставки.  

Первые галереи полагались на иностранных покупателей, а первые 

местные покупатели появились только в начале 2000-х годов. Тем не менее 

мало кто из иностранцев интересовался современным искусством, «а 

некоторые, например, один из главных коллекционеров того времени, Ули 

Сигг, предпочитали покупать напрямую у художников. Поэтому возник один из 

способов привлечь потенциальных покупателей — открыть ресторан» [1, c. 10]. 

Хотя некоторые художники знали о международных моделях галерей и 

аукционных домов и находили их привлекательными, предпринимателям 

необходимо было обучать местных художников, аукционистов и даже 

инвесторов принципам работы этих моделей. «Художники были воодушевлены 

новой возможностью зарабатывать деньги, а покупатели были в восторге от 

участия в открытой рыночной деятельности, такой как аукцион. Для 

художников это была долгожданная возможность выставить и продать свои 

работы, чтобы привлечь к себе внимание. Художникам не требовалось особого 

убеждения, чтобы работать с новыми организациями, которые они быстро 

воспринимали как профессиональные» [1, c. 13]. 

Несмотря на экономическую либерализацию при подаче заявки на 

получение лицензии основатели аукциона столкнулись с проблемами: 

чиновники Государственного управления культурного наследия опасались, что 

выдача лицензии на аукцион культурных реликвий приведет к грабежам могил 

[4, с. 39]. Чтобы узаконить аукционные дома, нужен был политический капитал 
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и поддержка официальных художественных организаций. Китайская 

ассоциация аукционистов была создана в 1995 году, а в 1996 году был издан 

закон об аукционах. Правила же профессиональной сертификации 

аукционистов вступили в силу в 1997 году. Таким образом, за несколько лет 

значение первого аукциона China Guardian было признано и 

узаконено властями. 

В общем, институциональная работа определялась местным 

политическим, культурным и институциональным контекстом. Китайские 

организации арт-рынка функционировали иначе, чем первоначальные. 

Например, China Guardian получал произведения искусства на аукцион 

напрямую от художников, без посредничества арт-дилеров, что считается 

незаконным на международном уровне. China Guardian опирался на уже 

существующие институты и отношения, встроенные в старые структуры и в 

традиционный круговорот искусства, например, приобретал традиционные 

предметы искусства в магазинах культурных реликвий. Представители 

аукционного дома также напрямую обращались к художникам с просьбой 

выставить на аукцион свои работы из-за нехватки галерей и коллекционеров в 

то время. Аукционы также публиковали произведения искусства в каталоге, 

издавали книги и устраивали выставки, чтобы их увидели многие 

коллекционеры. В то время другого пути не было, так как не было галерей. 

В свою очередь Courtyard Gallery не продвигала художников в 

некоммерческих учреждениях, как это ожидается от галерей, и имела 

экстраординарную бизнес-модель — поддерживалась прибылью от ресторана. 

Для Courtyard Gallery международная модель ограниченного числа 

художников, которую галерея продвигает в долгосрочной перспективе, и где 

работы таких художников будут продаваться только через галерею, не 

сработала. Галеристы не могли продвигать художников в музеи, потому что не 

существовало музеев современного искусства. Галерея Courtyard была 

поддержана рестораном из-за нехватки покупателей современного искусства. 

Итак, импортированные в Китай организационные формы арт-рынка 

были привлекательными из-за их новаторского характера за рубежом. Но 

местная среда, в которую копировались модели, была не только отличной в 

политическом, культурном и институциональном отношении, но также не была 

структурирована. Не хватало инфраструктуры современного искусства, 

профессионализма, потребителей, а новые организации имели другое значение 

для местных художников, покупателей и властей по сравнению с их 

первоначальным контекстом.  
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УДК 7.075+745 

А. Р. Назаренко 

ФЕНОМЕН АРТ-РЕЗИДЕНЦИЙ В РОССИИ:  

ИСТОРИЧЕСКИЙ ОПЫТ И СОВРЕМЕННОСТЬ 

 (НА ПРИМЕРЕ УСАДЬБЫ «АБРАМЦЕВО»  

И АРТ-РЕЗИДЕНЦИИ «МАРЬИН ДОМ») 

Данная статья представляет собой попытку осуществить сравнительный 

анализ усадьбы «Абрамцево» и резиденции «Марьин дом» в качестве точек 

актуализации и сохранения русской национальной традиции. На основании 

краткого исторического экскурса в деятельность художников абрамцевского 

кружка по возрождению «русского стиля», анализа основных аспектов и 

направлений функционирования арт-резиденции «Марьин дом» будут 

выделены общие черты, присущие усадьбе «Абрамцево» и арт-резиденции 

«Марьин дом». 

Ключевые слова: усадьба «Абрамцево», абрамцевский художественный 

кружок, актуализация русского национального наследия, арт-резиденция 

«Марьин дом». 

A. R. Nazarenko 

THE PHENOMENON OF AN ART RESIDENCE IN RUSSIA: 

HISTORICAL EXPERIENCE AND MODERNITY  

 (ON THE EXAMPLE OF THE ABRAMTSEVO ESTATE  

AND THE MARYIN DOM ART RESIDENCE) 

This article is an attempt to carry out a comparative analysis of the Abramtsevo 

Estate and the Maryin Dom Art Residence as points for the actualization and 

preservation of the Russian national tradition. Based on a brief historical insight into 

the activities of the artists of the Abramtsevo circle on the revival of the “Russian 

style”, an analysis of the main aspects and directions of functioning of the Maryin 

Dom Art Residence, the general features inherent in the Abramtsevo Estate and the 

Maryin Dom Art Residence will be highlighted. 

Key words: Abramtsevo Estate, Abramtsevo Art Circle, actualization of 

Russian national heritage, Maryin Dom Art Rresidence. 

Если искать исторические прообразы арт-резиденций в России, то 

«Абрамцево», несомненно, можно назвать одним из таких. 

Известный историк искусства Д. В. Айналов, выступая на Всероссийском 

съезде художников в 1911 году, в качестве одного из направлений развития 

российской художественной культуры 1900–1910 гг. указал на возросший 

интерес к предыдущим эпохам, к русской старине. В этой связи невозможно не 

вспомнить об усадьбе «Абрамцево», ставшей, благодаря усилиям Саввы 
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Ивановича Мамонтова и его супруги Елизаветы Григорьевны, одной из 

основных точек возрождения русского стиля на художественной карте России 

конца ХIХ — начала ХХ веков.  

Говоря об «Абрамцево», сложно недооценивать роль личности 

С. И. Мамонтова в формировании этого уникального феномена. Происходящие 

в этом месте процессы, оказавшие значительное влияние на художественную 

культуру России того времени, были бы невозможны без задававшихся Саввой 

Ивановичем и Елизаветой Григорьевной установок и взглядов. Многие 

художники отмечают неуемную энергию, бесконечный энтузиазм и 

вдохновляющий деспотизм Саввы Ивановича, которым он мотивировал и 

заряжал людей вокруг него. 

Интерес к национальной культуре, сохранению исторического наследия 

России в абрамцевской среде был существенно связан со взглядами Саввы 

Мамонтова, который сам являлся славянофилом и видел будущее развитие 

искусства России в качестве некоего двигателя, способного повлиять на 

искусство европейское. Нельзя не отметить и влияние М. В. Прахова, 

выступавшего одним из лидеров мнений кружка, чьи взгляды также были 

направлены на необходимость обращения искусства к русской 

национальной традиции. 

Несмотря на различность характеров, творческих устремлений, каждый 

из приезжающих в «Абрамцево» находил здесь что-то свое. Привлекало это 

место творческих людей своей абсолютной свободой, неким особым «духом», 

царившем в «Абрамцево». В атмосфере, свободной от государственного заказа 

и диктата Академии, художники получали возможность делать то, что им 

по-настоящему откликалось, «говорить» о том, что действительно волнует. 

Недаром в переписках участников абрамцевского кружка постоянно можно 

встретить реплики восхищения месту, хозяевам или атмосфере усадьбы. Все 

художники, приезжающие в Абрамцево, делали это исключительно вследствие 

личной внутренней потребности и абсолютной тяги к царившим там 

идеям и ценностям.  

Интерес к возрождению национального искусства России особенно ярко 

проявился у жителей «Абрамцево» с театральных постановок, берущих начало 

из обычных для того времени литературных чтений по вечерам. Наиболее 

знаковой в этом плане становится домашняя постановка «Снегурочки» 

А. Н. Островского, в которой художник Васнецов, создавая декорации и 

костюмы к пьесе, обращаясь к традиционным костюмам и расцветкам тканей, 

создает на основе них собственную современную интерпретацию. 

В атмосфере свободы творчества, где происходила бесконечная 

генерация идей, художники пробовали и открывали себя в новых ролях. Так, 

В. М. Васнецов при участии С. Мамонтова пробует себя в другом жанре: 

реалистическая живопись сменилась у художника на сказочные, 

мифологические сюжеты, и именно в них художник смог по-настоящему 

раскрыть свой талант. 

Помимо работы над театральными постановками еще одним примером 

совместного творчества в абрамцевском художественному кружке можно 
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упомянуть создание церкви Спаса Нерукотворного, в процессе работы над 

созданием которой художники получили возможность попробовать себя в 

новых ролях и приобщиться к разнообразным художественным практикам. 

Поленов и Васнецов выступили здесь в качестве архитекторов, выполнив 

проект для будущей церкви. Все резные деревянные изделия внутри также 

были созданы по эскизам Поленова. Совместными усилиями художников были 

выполнены иконы, украсившие иконостас церкви. Васнецов проявил себя в 

работе над данным проектом не только в качестве архитектора, но и как 

прекрасный декоратор, украсив пол и клиросы цветочными орнаментами. 

Далее совершим перенос на 141 год вперед (если считать от года 

создания абрамцевского кружка, в 1878 году) и обратимся к изучению 

деятельности арт-резиденции и дома-музея «Марьин дом», находящегося в 

деревне Чакола Пинежского района.  

Благодаря усилиям и инициативности двух женщин — дизайнера Анны 

Злотко и руководителя «Центра социальных инноваций “Открытая идея”» 

Светланы Пачиной, — заинтересованных в сохранении традиций Русского 

Севера, поддержании жизнедеятельности деревни Чакола как важного 

культурно-исторического центра, был создан дом-музей сказительницы Марьи 

Дмитриевны Кривополеновой, а также арт-резиденция «Марьин дом». Проект 

был осуществлен совсем недавно (в 2019 году), однако уже успел привлечь 

внимание общественности своей активной деятельностью по передаче и 

сохранению русского северного наследия, а также творческих людей с разных 

регионов России. Основной идеей данная инициатива ставит привлечение в 

деревню творческой молодежи с тем, чтобы на основе синтеза современного и 

традиционного искусства вырабатывать новые идеи, тем самым поддерживая 

существование постепенно отмирающей деревни, представляющей собой 

важный исторический центр. 

В «Марьином доме» уже успели побывать такие уже довольно известные 

на художественной арт-сцене Москвы и Петербурга художники, как Устина 

Яковлева и Ульяна Подкорытова. В результате пребывания в резиденции 

девушки представили выставочный проект «Порато баско», вдохновленный 

местами и традициями Пинежского региона. Устина Яковлева, активно 

использующая в своем творчестве «ручные» практики, создала холщовые 

полотна с вышитыми на них архаичными символами, увиденными в 

резиденции, а также серию фотопейзажей Чаколы, объединенных с бисерной 

вышивкой. 

На Ульяну Подкорытову особенное впечатление произвело северное 

деревянное зодчество, где основным украшением куполов и барабанов служат 

плоские дощечки-лемехи. Именно они и стали основным мотивом работ 

художницы, представленных на выставке. Ульяна создала серию керамики с 

куполами, покрытыми лемехом, а позднее, во время своего второго приезда в 

Архангельскую область, записала видеоперфоманс «Брони-дощатые», где 

основным атрибутом выступил костюм броненосца, выполненный из 

огромного количества дощечек, напоминающих лемех. 
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Художница из Петербурга Анна Слобожанина, также побывавшая в 

«Марьином доме» в качестве резидента, вдохновилась северной обрядовой 

традицией поморского плача невесты и создала проект «Приданое», 

рассказывающий о личных переживаниях девушки-невесты. 

Стоит отметить, что во время пребывания в резиденции, художники 

имеют возможность не только вдохновляться красотой мест Чаколы, но и 

постоянно приобщаются к традиционным северным практикам (вышивание 

жемчугов, «чапание» и т. п.), ездят в гости к значимым для местности 

культурным деятелям. Создательница арт-резиденции Анна Злотко уделяет 

особое внимание знакомству резидентов с местными традициями, тем самым 

передавая и сохраняя их. 

Несмотря на разделяющий эти два места довольно большой временной 

промежуток, можно выделить ряд общих черт, присущих усадьбе «Абрамцево» 

и арт-резиденции «Марьин дом»: 

Ведущая роль инициативной и деятельной личности. 

В случае с «Абрамцево», это Савва Иванович Мамонтов, благодаря 

инициативности и неуемной творческой энергии которого абрамцевский 

художественный кружок остается важным историко-культурным феноменом 

нашей страны. В случае с домом-музеем и арт-резиденцией «Марьин дом» — 

Анна Злотко и Светлана Пачина, чья гражданская инициатива 

трансформировалась в перспективный проект, играющий важную роль в 

сохранении русской северной традиции. 

Уважение к прошлому и традициям места, но при этом открытость к 

новому. 

Савва Иванович и Елизавета Григорьевна Мамонтовы приобрели 

«Абрамцево», которое почти десять лет находилось в запустении после смерти 

известного российского писателя С. Т. Аксакова. Вместо того, чтобы разрушать 

и кардинально перестраивать оставшуюся от Сергея Тимофеевича усадьбу, 

Мамонтовы отремонтировали здание, привели в порядок территорию и даже 

планировали создать в бывшем кабинете писателя экспозицию из предметов, 

оставшихся после Аксакова и дополнительно собранных Мамонтовыми. 

Здание, в котором находится арт-резиденция «Марьин дом» также имеет 

тесную связь с прошлым, представляя собой яркий пример деревянного 

зодчества. Благодаря усилиям создателей арт-резиденции, здание было 

отреставрировано и укреплено, сохраняя при этом первозданный внешний вид. 

Осознание значимости преемственности и сохранения национальных 

традиций. 

Данный пункт не требует каких-либо дополнительных комментариев, 

поскольку при описании деятельности «Абрамцево» и арт-резиденции «Марьин 

дом» уже отмечался данный аспект. 

Влияние особой атмосферы, «духа» места. 

Атмосферой в «Абрамцево» восхищались многие творческие люди, 

приезжающие туда. Мы часто можем встретить упоминания об этом в 

переписках художников, которых покоряли окрестности усадьбы. То же можно 

сказать и о деревне Чакола, в которой располагается «Марьин дом», чьи 
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пейзажи и архитектура нашли отражение в работах приезжавших туда 

резидентов. 

Постоянное взаимодействие художников друг с другом, 

взаимообмен идеями. 

Как уже было рассмотрено выше, как в «Абрамцево» художники 

находились в атмосфере творческого взаимодействия, так и в арт-резиденции 

«Марьин дом» происходит постоянный взаимообмен художественными 

практикам, художники имеют возможность участвовать в создании работ 

друг друга. 

Таким образом, подводя итог проведенному исследованию, стоит 

отметить, что усадьба «Абрамцево», и арт-резиденция «Марьин дом» обладают 

достаточным количеством похожих черт, в том числе представляя собой 

важные пункты по возрождению интереса к национальной традиции, с той 

лишь разницей, что их разделяет временной промежуток в 141 год. 
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УДК 7.075 

Н. П. Громов 

АРТ-КЛАСТЕР  

КАК ФОРМА АКТУАЛИЗАЦИИ КУЛЬТУРННОГО НАСЛЕДИЯ 

Арт-кластеры в последние годы набирают все большую популярность как 

площадки для проведения досуга, развития творческого потенциала, так и для 

бизнес-начинаний. По опыту зарубежных стран мы видим, что креативные 

пространства, созданные на месте бывших промышленных объектов, 

выступают серьезным конкурентом классическим музеям и культурным 

центрам. Именно поэтому возможно использовать арт-кластеры как трамплин 

для актуализации культурного наследия 

Ключевые слова: арт-кластер, культурное наследие, историческое 

наследие. 

N. P. Gromov 

ART CLUSTER  

AS A FORM OF CULTURAL HERITAGE ACTUALIZATION 

Art clusters have been gaining in popularity in recent years as platforms for 

leisure activities, development of creative potential, and for business ventures. 

According to the experience of foreign countries we can see, that art spaces created 

on the site of former industrial facilities are a serious competitor to classical museums 

and cultural centers. That is why it is possible to use art clusters as a springboard to 

actualize cultural heritage. 

Key words: art cluster, cultural heritage, historical heritage. 

В современном мире мы наблюдаем глобализацию и господство массовой 

культуры, которая разрушает не только уникальность и самобытность отдельно 

взятых пластов культуры, но и значительно снижает духовный и нравственный 

потенциал общества. Мы наблюдаем, как происходит стремительное 

уничтожение культурных традиций, что в свою очередь приводит к утрате 

возможности к воспроизведению объектов материальной и 

нематериальной культуры.  

Таким образом, сохранение и актуализация культурного наследия 

является важной задачей общественности и властей, государства и требует 

целенаправленных, незамедлительных и осознанных действий. 

Важным механизмом сохранения культурного наследия, то есть передачи 

материальных и духовных ценностей от старшего поколения к будущим 

поколениям, является его актуализация. М. В. Логинова в статье «Диалог как 

форма актуализации культурного наследия» пишет о том, что «специфика 

актуализации заключается в том, что она осуществляет объективирование в 
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широком плане — путем вывода ценностей породившей их культуры 

в “большое время” субъекта освоения» [6, с. 261]. Актуализация культурного 

наследия позволяет переводить традиционные культурные ценности в разряд 

актуальных, то есть дает возможность переоценки значимости объектов 

культурного наследия, наполнить их новым смыслом и содержанием, 

по-новому взглянуть на привычные нам явления. Актуализация позволяет через 

призму времени лучше понять ушедшую историческую эпоху и на базе этого 

опыта создавать новые культурные ценности. Также следует добавить, что 

актуализация культурного наследия состоит в том, что происходит тесный 

контакт между объектом культурного наследия и человеком, которые активно 

взаимодействуют между собой с помощью диалога. 

Известный ученый-философ М. М. Бахтин указывает на важность 

диалога: «даже прошлые, то есть рожденные в диалоге прошедших веков, 

смыслы никогда не могут быть стабильными — они всегда будут меняться в 

процессе последующего, будущего развития диалога. В любой момент развития 

диалога существуют огромные, неограниченные массы забытых смыслов, но в 

определенные моменты дальнейшего развития диалога, по ходу его они снова 

вспомнятся и оживут в обновленном виде. Нет ничего абсолютно мертвого: у 

каждого смысла будет свой праздник возрождения» [2, с. 373]. 

Таким образом, новые поколения должны активно взаимодействовать с 

культурным наследием, черпать знания и опыт предшествующих эпох и 

преобразовывать их в современные решения. 

Сохраняя культурное наследие, невозможно просто законсервировать 

какие-то культурные объекты или исторический центр города — это приведет к 

снижению интереса общества к этому городскому пространству. 

В настоящее время культурные памятники не могут оцениваться только с 

эстетической точки зрения, они пропитываются духом исторической эпохи, 

отражают определенный колорит, определенный архитектурный стиль, и это 

относится не только к исторически значимым памятникам архитектуры, но и 

объектам рядовой застройки. 

В современных условиях кроме традиционных форм сохранения наследия 

должна развиваться такая форма актуализации культурного наследия, как 

создание креативных пространств на месте площадей, впитавших дух 

определенной исторической эпохи. Такая форма актуализации позволит 

привлечь внимание широких масс общественности к культурной и 

исторической значимости этих объектов. Для выполнения этой задачи 

необходима согласованная деятельность властей города, научных сотрудников 

и представителей сферы бизнеса. Создание арт-кластеров на месте бывших 

промышленных зон является способом возрождения непривлекательных 

территорий и качественно новой креативной платформой для сохранения 

культурного наследия. 

В качестве самого яркого примера создания креативного пространства я 

хочу привести новейший арт-кластер в Москве ГЭС-2. 

Креативное пространство появилось на территории памятника 

архитектуры, бывшей Центральной электрической станции городского трамвая, 
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построенной в 1904–1908 гг. архитектором В. Н. Башкировым. После 

масштабной реконструкции, в ходе которой был скрупулезно воссоздан 

первоначальный исторический облик здания, убраны более поздние 

пристройки, не имеющие исторической ценности, архитекторы представили 

уникальное сооружение, пропитанное духом «исторического места» Москвы — 

ГЭС-2. Главной находкой реконструкции явились старинные своды, которые 

были обнаружены под пристройками прилегающих зданий. Своды были 

построены купцом Смирновым для хранения водки еще в 1868 году. Их 

тщательно отреставрировали и превратили в художественные мастерские. 

Архитекторам также удалось сохранить историческую пространственную 

организацию ГЭС-2 с зоной центрально нефа, по сторонам от которого 

расположились образовательные классы, офисы, галереи. ГЭС-2 восхищает не 

только великолепнейшим пространством, но и в первую очередь именно тем, 

что его создателям удалось сохранить и актуализировать часть культурного 

наследия столицы. 

И в заключение своего выступления я хочу сказать, что каждый 

гражданин своей страны должен гордиться своей культурой, происхождением и 

своим городом. Санкт-Петербург имеет богатое историческое наследие, а 

культурная среда разных времен является общим народным достоянием. 

Итак, опираясь на передовой опыт в создании креативных пространств, 

мы видим, как из неблагополучных промышленных районов развиваются 

интересные творческие кластеры, которые решают не только досуговые задачи, 

но в первую очередь улучшают социально-экономическую обстановку этих 

районов, изменяют облик города, являются важным инструментом в 

сохранении культурной идентичности народов и передачи этого культурного 

наследия следующим поколениям. 
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А. А. Киреева 

В АРТ-МЕНЕДЖЕРЫ ВОЗЬМУТ НЕ ВСЕХ 

В настоящей статье автор рассматривает, каким должен быть художник 

сегодня. Стоит ли ему оставаться только творцом, свободно высказываясь и 

производя художественные ценности, или становиться универсальным и брать 

на себя новые бизнес-функции, необходимые для успеха в будущем. 

Ключевые слова: художник, менеджер, арт-рынок, взаимоотношения, 

персональный бренд. 

A. A. Kireeva 

NOT EVERYONE WILL BE HIRED AS AN ART MANAGER 

There is an opinion that in art it is not “what” that is important, and not even 

“how”, but “who” is important. Outstanding works of artistic creativity have left a 

mark in the history of mankind, and their authors have been awarded a place in 

eternity. In this article, the author considers what an artist should be today. Should he 

remain only a creator, speaking freely and producing artistic values, or should he 

become universal and take on new business functions necessary for success 

in the future. 

Key words: artist, manager, art market, relationships, personal brand. 

Как проникнуть в эту избранную компанию? 

Как купить билет на уходящий поезд? 

Илья Кабаков, 1983 год 

Арт-рынок — это социально-экономический и культурно-исторический 

феномен, представляющий собой систему распространения и 

перераспределения культурных ценностей в обществе. Рассматриваемый 

феномен всегда порождал противоречия, а зачастую и взаимоотталкивающие 

точки зрения на его суть, форму и функциональную принадлежность. Некая 

пограничность данного явления распространяется на все субъекты арт-рынка, к 

которым специалисты относят художников, коллекционеров, искусствоведов, 

кураторов, арт-менеджеров, галереи, аукционные площадки и так далее. 

Известно, что художник — одно из главных лиц художественного рынка. 

Именно он выступает производителем художественных ценностей. Галерист 

Магнус Реш говорит, что художнику нужно быть в первую очередь 

предпринимателем и работать над созданием и укреплением собственной марки 

и только потом шлифовать мастерство. А также обязательно налаживать и 

поддерживать контакты [2, c. 50]. Можно предположить, что сами творцы 

осознают данный феномен. В пример можно привести Д. Херста. О его 

творчестве написаны книги и сотни статей, его называют не просто 
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художником, а гением арт-маркетинга, предпринимателем, коллекционером 

произведений искусства. Российские художники также начинают использовать 

бизнес-подход к своей творческой карьере. Например, муралист и художник 

галереи «11.12» Сергей Овсейкин в одном из своих интервью сравнивает 

современного художника со швейцарским ножом, сочетающим в себе 

разные виды деятельности. 

Значит ли это, что художник XXI века — мультибрендовый, 

многофункциональный, универсальный? Что теперь он — творец, бизнесмен, 

куратор, арт-менеджер, PR-специалист имени себя? 

Если спросить художника, вероятнее всего он скажет, что хотел бы 

заниматься только творчеством, чтобы быт и торговлю взял на себя кто-то 

другой. На основании глубинных интервью, в которых художники говорили о 

себе и своей творческой деятельности, были получены следующие данные:  

 «продвижение отвлекает от творчества», 

 «я ничего не понимаю в бизнесе», 

 «за художника говорят его работы»,  

 «мне страшно показывать себя», 

 «это не искусство»,  

 «мне лень»,  

 «меня не оценили». 

Результаты достаточно противоречивые. После всех проведенных 

интервью стоит отметить, что художник зачастую осознанно отказывается от 

прикладывания усилий в области самопродвижения и действует классическими 

методами в виде посещения вернисажей, знакомства с кураторами, очного 

показа своих работ, «сарафанного радио», рассылки CV. При этом художник не 

всегда понимает, что его востребованность напрямую связана с наличием 

спроса, который зависит от множества связанных не только с творчеством 

факторов. В отличие от того же галериста, который выступает в современных 

реалиях в роли менеджера и может четко уловить тенденции, витающие в 

окружающем пространстве. И при всем показательном положительном 

взаимодействии художника и галереи, когда первый субъект данных 

взаимоотношений занимается только творчеством, а второй берет на себя 

расходы по продакшену, упоминание в СМИ, организацию вернисажа, монтаж 

выставки, приглашение коллекционеров и прочие действия, парадоксальным 

остается тот факт, что большая часть творцов не стремится заключать 

эксклюзивный контракт с галереей. Это происходит из-за страхов художника 

выйти из определенной зоны комфорта (галерея будет диктовать условия, 

ставить четкие дедлайны, контролировать свободный полет творческой мысли) 

и из-за экономической выгоды, на которой мы подробнее остановимся. 

В российской системе распространены отношения, когда художник 

стремится продать свои работы из мастерской, а покупатель стремится 

миновать посредника (и его наценку), вовлекаясь в связь с производителем 

напрямую. Так, в продаже из мастерской есть ряд нюансов: 
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1. цена на картину может возникнуть при принятии произвольных

решений художника, вопреки объективным условиям и обстоятельствам — 

посредник называет цену, близкую к норме; 

2. покупатель может диктовать художнику условия — посредник

эстетически независим; 

3. современный художественный рынок предполагает сложные 

механизмы презентации художника и художественных произведений: она 

включает в себя не только элементарную демонстрацию работ, но и издание 

каталогов, буклетов, художественную критику, виртуальное пространство, 

«создание целой мифологии художника»;  

4. покупатель ищет гарантии, товар с сертификатом, тем более что имеет

дело со специфическими вещами. 

Проанализировав вышеперечисленные факторы, можно предположить, 

что художник, как менеджер, должен выполнять ряд действий: мониторить 

цены на арт-рынке (чтобы экономически грамотно обозначать стоимость своих 

работ), находить покупателей (заниматься размещением своих работ в 

медийном пространстве, присутствовать очно в местах, где обычно появляются 

коллекционеры), создавать свой персональный бренд (быть публичной 

личностью, заниматься регулярным постингом на специализированных 

площадках и в социальных сетях), изучать нормативно-правовую базу 

купли-продажи предметов искусства (предоставление всех документов 

покупателю). Когда же ему заниматься творчеством? 

Стоит сказать, есть примеры художников, действительно успешных в 

рамках менеджмента. Исходя из опыта взаимодействия автора данной статьи с 

Antonov Gallery, все зависит от характера художника, его амбиций. Андрей 

Андреев вполне самостоятелен в своих проектах, Сергей Карев не против 

агента, у Вадима Тишина уже есть арт-менеджер и продюсер, Петр Белый 

успешен в роли и куратора, и художника (в какой деятельности он проявляет 

себя интересней, решать уже не нам), художницы Малышки 18:22 занимаются 

своим продвижением без посторонней помощи. 

Искусствоведы А. С. Пухачев и С. Б. Пухачев, анализируя арт-рынок, 

говорят: «Быть может, в нашей стране и на сегодняшний день лучше не ждать 

ни от кого милостей, помощи или сотрудничества, а самому использовать 

площадь своей мастерской как торговую, работать с покупателем, открывать 

свой сайт и пр. Но рано или поздно станет ясно, что создавать картины и 

продавать их — две разные профессии, и их совмещение обедняет 

возможности обеих» [1, с. 120]. 

Нам хотелось бы продемонстрировать согласие с вышеизложенным 

мнением и убежденность в том, что художнику стоит активно входить во 

взаимодействие. Зачастую распределение ролей «художник» и «менеджер» 

происходит само собой, при этом гармонично и, как сейчас модно говорить, 

экологично. Мы рассмотрим данную гипотезу на примере проекта «с0». 

Авторы данного проекта — Алекс и Матвей. В данном выставочном проекте, 

организованном Алексом в собственной комнате, был расположен ряд 

объектов, изготовленных творцом Алексом, обозначенных этикетками с 
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названиями и стоимостью, а также кураторским текстом от Матвея. 

Примечателен тот факт, что проект начался из совместных обсуждений и 

взаимного интереса. У Алекса была идея, Матвей добавил дедлайны. При этом 

позиция творческой компоненты данного союза отлично отражает основную 

мысль данной статьи: «Я заинтересован в том, чтобы колотить табуретки. 

Остальное — менеджер». Сами участники проекта «с0» в интервью говорят 

следующее: 

Алекс:  

— Я был уверен, что все свалится с неба.  

Матвей: 

— Я свалился с неба.  

Тем самым, мы можем говорить о пользе сотрудничества в рамках 

художественной деятельности, некоем симбиозе. Каждый в данном проекте 

выполняет свою роль. Алекс — как творец, Матвей — как менеджер. Нам 

интересно было показать путь данных субъектов взаимоотношений, который 

только начинается. К слову, останавливаться они не планируют.  

Можно сколь угодно много и долго говорить о проблемах и перспективах 

творца как менеджера имени себя. Однако художнику важно понять одно: 

невозможно оставаться в вакууме. И, может быть, сейчас самое время выходить 

из своей зоны комфорта в «дивный новый мир», чтобы все-таки проникнуть в 

эту избранную компанию и купить билет на уходящий поезд. 
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4. СОВРЕМЕННЫЕ МАРКЕТИНГОВЫЕ ТЕХНОЛОГИИ В 

СФЕРЕ АРТ-РЫНКА 

УДК 7.075 

Н. Д. Алферова 

АНАЛИЗ МАРКЕТИНГОВОЙ СРЕДЫ  

 (НА ПРИМЕРЕ АРТ-ИНСТИТУЦИЙ САНКТ-ПЕТЕРБУРГА) 

Представлен анализ маркетинговой среды арт-институций 

Санкт-Петербурга на основе проведенного автором социологического 

исследования с использованием качественного метода полуформализованного 

интервью. Актуальность данного анализа обусловлена перманентной 

изменчивостью маркетинговой среды на макро- и микроуровнях и 

необходимостью комплексной адаптации к ней. Проведенное исследование 

отражает фактическое состояние маркетинговой среды арт-институций и 

позволяет сделать на этой основе оригинальные выводы. В результате анализа 

были выявлены ключевые тенденции в маркетинговой среде арт-институций, 

такие как: 1) смена коммуникативного подхода во взаимодействии с 

аудиторией; 2) активное использование мультимедийных технологий; 

3) активное использование партнерских программ и другие. Стратегическое

планирование развития деятельности арт-институций зависит от анализа 

маркетинговой среды и последующей своевременной адаптации организаций 

культуры к ее изменениям.  

Ключевые слова: музейный маркетинг, маркетинговая среда, 

арт-институции, персональный подход, программы партнерства.  

N. D. Alferova 

ANALYSIS OF THE MARKETING ENVIRONMENT  

 (ON THE EXAMPLE OF SAINT PETERSBURG ART INSTITUTIONS) 

The author presents the analysis of marketing environment of art institutions of 

Saint Petersburg on the basis of sociological research with the use of qualitative 

method of semiformalized interview. The relevance of this analysis is caused by the 

permanent changeability of marketing environment at macro- and microlevels and the 

necessity of complex adaptation to it. The study reflects the actual state of marketing 

environment of art institutions and allows to make original conclusions on this basis. 

As a result of the analysis the key trends in the marketing environment of art 

institutions have been identified, such as: 1) change of communicative approach in 

interaction with the audience; 2) active use of multimedia technologies; 3) active use 

of partnership programs, and others. Strategic planning of development of art 

institutions’ activity depends on the analysis of the marketing environment and the 

subsequent timely adaptation of cultural organizations to its changes.  
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personal approach, partnership programs.  

Успешное развитие арт-институции зависит от характера ее 

взаимодействия с маркетинговой средой на макро- и микроуровнях. 

Маркетинговая среда — это совокупность факторов, влияющих на 

деятельность арт-институции и на потенциальные пути ее развития в 

современных реалиях. Макросреда как область влияния выражена в группах 

факторов: экономических, социокультурных, технико-технологических. 

Микросреда подразделяется на внешнюю (контакты с посетителями, 

партнерами, государством) и внутреннюю (арт-маркетинг внутри 

организации культуры). 

Трансформации маркетинговой среды не могут игнорироваться 

современными арт-институциями, так как от их оценки и анализа зависит 

«характер функционирования организации культуры на арт-рынке, ее 

фактического и потенциального положения на нем» [1, с. 44]. Своевременная 

адаптация к текущим изменениям в макро- и микросреде с учетом их анализа 

позволяет арт-институциям оставаться конкурентноспособными, поддерживать 

и увеличивать уровень востребованности у современного зрителя, удовлетворяя 

его социокультурные потребности. Анализ маркетинговой среды в сфере 

культуры становится основой для принятия «верных тактических и 

стратегических решений» [2, с. 64].  

Актуальность данного анализа обусловлена высоким уровнем 

подвижности маркетинговой среды. Исследование макро- и микросреды 

позволяет арт-институциям отслеживать и учитывать социокультурные, 

экономические, технико-технологические изменения в обществе, которые 

отражаются на деятельности музеев и галерей.  

Для проведения анализа маркетинговой среды арт-институций 

Санкт-Петербурга был выбран качественный метод исследования: 

полуформализованное интервью, направленное на выявление изменений в 

маркетинговой среде на макро- и микроуровнях. В качестве респондентов 

выступили: генеральный директор Центра Михаила Шемякина (далее — ЦМШ) 

Ольга Сазонова; начальник отдела по связям с общественностью Центрального 

выставочного зала «Манеж», (далее — «Манеж») Александра Ковалева; 

сотрудник одного из крупных частных музеев Санкт-Петербурга, пожелавший 

сохранить инкогнито.  

Для анализа на макроуровне затрагиваются сферы влияния разных 

факторов: экономических (финансовая стабильность музея), 

технико-технологических (опасности и возможности использования 

мультимедийных технологий), социокультурных (коммерциализация чувств 

посетителей, уплощение культуры, смешение массовой и элитарной культуры). 

Для анализа микросреды рассмотрена деятельность арт-институции на внешнем 

уровне (актуальность иммерсивности, практик соучастия; удовлетворяющие 

потребности зрителей и партнеров условия) и внутреннем (исследование 

запросов аудитории; угрозы «музейной идентичности»). 



85 

На основе анализа полученных данных выявлены тенденции в 

маркетинговой среде арт-институций Санкт-Петербурга.  

Все опрошенные эксперты отмечают возрастающее значение музейного 

маркетинга. Он является эффективным инструментом для привлечения 

аудитории, финансовых и других инвестиций. 

Исследование показало, что экономической поддержки государственных 

арт-институций недостаточно для использования новейших мультимедийных 

технологий, поэтому «Манеж» дополнительно привлекает других спонсоров. 

Частные музеи обеспечивают свою финансовую стабильность при реализации 

партнерских программ сотрудничества: например, генеральным спонсором 

ЦМШ является банк «ВТБ», а крупный частный музей Петербурга имеет 

поддержку сети отелей, туристических агентств, а также партнерские 

программы сотрудничества с крупнейшими вузами города.  

Технологические аспекты макросреды проявляются в активном 

использовании цифровых возможностей. А. Ковалева отмечает, что применение 

различных технологий в музейной деятельности, в том числе в арт-маркетинге, 

должно быть оправдано и служить определенным целям. Во-первых, для 

реализации творческой идеи, заложенной в экспозиции — например, на 

выставке Recycle Group на тему виртуальной реальности использование 

QR-кодов и других способов коммуникации со зрителями было обусловлено 

спецификой идеи художников и кураторов. Во-вторых, целесообразно 

использовать технологии для людей с ограниченными возможностями 

здоровья. В-третьих, компьютерное оснащение выставок привлекает молодую 

аудиторию, лояльную онлайн-сфере и хорошо в ней ориентирующуюся. 

В социокультурном контексте маркетинговой среды эксперты отметили 

отсутствие противоречия между массовой и элитарной культурой, отмечая, что 

обе культуры развиваются параллельно и не конкурируют — такую точку 

зрения имеет анонимный сотрудник крупного частного музея Петербурга. На 

его взгляд, необходимо для каждой целевой группы, заинтересованной в той 

или иной культуре (массовой или элитарной) найти уникальный подход. 

Гендиректор ЦМШ считает, что «элитарная программа» должна существовать 

наравне с той программой, которая представлена для широкой аудитории. 

А. Ковалева уточняет, что диалог между массовой и элитарной культурой 

необходим для развития обеих.  

Вместо «уплощения» культуры [3, с. 31] происходит упрощение 

коммуникации с аудиторией. Так, О. Сазонова указывает на формирование 

персонального подхода с акцентом на общие ценности арт-институции и 

аудитории: взаимодействие с посетителем становится более личным и 

долговременным. Аналогичную тенденцию выделяет А. Ковалева: 

современные музеи заинтересованы не только в том, чтобы человек пришел в 

музей однажды, но возвращался многократно. По мнению эксперта, посетители 

приходят в музей, в основном, за эмоциями. Здесь важно соблюдать баланс 

между развлекательными программами для зрителя и образовательными — 

тогда арт-институция сохранит свою «музейную идентичность», 

отмечают респонденты.  
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В качестве ведущих трендов все эксперты определяют следующие: 

иммерсивность, практики соучастия, открытость и доступность арт-институции 

для посетителей, чьи потребности должны быть удовлетворены как на 

культурно-эмоциональном уровне, так и на уровне сервиса. Соответственно, 

необходим комплексный подход в удовлетворении потребностей посетителей. 

Для этого необходимо знать запросы аудитории — что, собственно, и является 

одной из основных задач маркетинговых исследований. Однако не всегда есть 

финансовая возможность для их осуществления, поэтому арт-институции 

используют результаты уже проведенных исследований, а также считывают 

обратную связь аудитории на уровне опросов и отзывов в онлайн и 

офлайн-пространстве.  

Анализ проведенных интервью позволяет сделать ряд выводов: 

- ценностно-персональный комплексный, инклюзивный подход к 

посетителю арт-институции становится более популярным;  

- исследования музейной аудитории проводятся редко из-за их высокой 

стоимости, однако потребность в них все равно остается; 

- современный зритель ориентируется на получение эмоций при 

посещении арт-институции, поэтому активно заявляет о себе тренд на 

иммерсивность, партиципаторность, доступность музейной среды; 

- угрозы «музейной идентичности» реальны лишь в том случае, если 

музей отступает от своих базовых функций: исследования, сохранения, 

образования; 

- применение мультимедийных технологий должно быть 

целесообразным и оправданным: для углубления выразительности творческой 

идеи проекта, для привлечения молодежи, для создания инклюзивных условий 

для инвалидов; 

- арт-институции нуждаются в участии в партнерских программах, так 

как сотрудничество позволяет привлечь аудиторию и получить дополнительные 

выгоды (финансовая, материальная, техническая база). 

Осуществляя анализ маркетинговой среды на постоянной основе, 

арт-институции получают возможность оперативно выявлять существующий 

комплекс проблем, гибко реагировать на потенциальные угрозы для 

эффективной деятельности, а также планировать оптимальную 

стратегию развития.  
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УДК 7.075 

Шань Цзинюй 

МАРКЕТИНГОВАЯ СТРАТЕГИЯ ХУДОЖНИКА ЦАЙ ГОЦЯНА 

НА РЫНКЕ СОВРЕМЕННЫХ ПРОИЗВЕДЕНИЙ ИСКУССТВА 

В данной статье проводится анализ маркетинговой политики и путей 

продвижения работ порохового художника Цай Гоцяна и его команды на 

мировом арт-рынке. Автором исследуется природа личности художника и его 

взаимоотношения с командой, аукционными домами, представителями 

арт-галерей и кураторами художественных выставок. В статье иллюстрируются 

пути следования законам арт-рынка и применяемые мастером методы 

воздействия на психологию потребителя. Автор анализирует причины 

успеха творчества Цай Гоцяна на мировом рынке произведений 

современного искусства. 

Ключевые слова: Цай Гоцян, рынок современного искусства, 

маркетинговая стратегия, продвижение произведений искусства, 

пороховые картины. 

Shan Jingyu 

MARKETING STRATEGY OF CAI GUOQIANG 

ON THE MODERN ART MARKET  

This article analyzes marketing policy and ways to promote the work of the 

gunpowder artist Cai Guoqiang and his team on the world art market. The author 

explores the nature of the artist’s personality and his relationship with the team, 

auction houses, representatives of art galleries and curators of art exhibitions. The 

article illustrates the ways of following the laws of the art market and the methods 

used by the master to influence consumer psychology. The author analyzes the 

reasons for the success of Cai Guoqiang’s work on the world of 

contemporary art market. 

Key words: Cai Guoqiang, contemporary art market, marketing strategy, 

promotion of art works, gunpowder works. 

Цай Гоцян — один из самых известных в мире современных китайских 

художников. В настоящее время он живет и работает в Нью-Йорке. Творческая 

деятельность Цай Гоцяна не ограничивается сферой изобразительного 

искусства — его талант находит применение и в искусстве инсталляции, 

сценическом творчестве и многих других сферах.  

Произведения Цай Гоцяна широко востребованы на мировом арт-рынке. 

По данным мировых аукционных домов на апрель 2019 года было 

зафиксировано 445 продаж его работ. Из них на картины Цай Гоцяна 

приходится 92 сделки, 30 лотов отводится скульптурам, акварельные работы 
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представлены цифрой в 292 лота, помимо этого было также продано 19 гравюр 

и 12 изделий из керамики [4]. 

Коллективное производство и корпоративная стратегия 

в арт-маркетинге Цай Гоцяна 

В чем причина ошеломительного успеха работ Цай Гоцяна на мировом 

арт-рынке? Секрет в том, что Цай Гоцян не только талантливый художник, но и 

вдумчивый менеджер и маркетолог. Популярность его произведений 

обусловлена не только выдающимися художественными способностями 

мастера, но и слаженной работой творческой команды Цай Гоцяна, а также 

продуманной маркетинговой политикой художника.  

Под руководством Цай Гоцяна в его мастерской трудится 16 мастеров из 

разных стран мира. Деятельность большой интернациональной команды 

позволяет мастеру организовывать многочисленные выставки в различных 

уголках планеты, а также в короткий срок выпускать множество арт-проектов. 

Его команда берет на себя работы в продюсерской сфере, рекламе, 

пиар-кампании, продвижении проекта и многих других областях, связанных с 

работой с общественностью. Более того, члены команды Цай Гоцяна 

выступают помощниками в ходе предварительного исследования, а также 

разработке главной художественной идеи и творческого анализа. Деятельность 

творческой «артели», сформированной Цай Гоцяном, переводит 

индивидуальный в традиционном понимании процесс творческого 

производства в рамки коллективного труда. Обычно сугубо личностный 

процесс работы мастера над его произведением для Цай Гоцяна превращается в 

совместную согласованную работу целого творческого коллектива, все усилия 

которого направлены на помощь художнику в достижении поставленной им 

творческой задачи. 

Цай Гоцян также активно сотрудничает с мастерами живописи на 

фольклорные сюжеты и со студентами институтов изобразительного искусства. 

Стоит отметить, что подобные простые трудовые отношения между Цай 

Гоцяном и его коллегами по цеху являются для последних своего рода 

«коллективным предпринимательством», которое служит благоприятной 

средой для творческого развития и роста. Для неопытных студентов работа в 

арт-группе Цай Гоцяна — это дорога творческой личности на пути к 

профессиональному росту. Работа в «цеху» Цай Гоцяна — это яркий пример 

того, как сила коллектива превосходит каждого отдельно взятого художника по 

мощи своей творческой выразительности. Вдумчивое распределение ресурсов и 

трудовых обязанностей вкупе сделало команду Цай Гоцяна мощным 

эффективным механизмом по созданию арт-проектов, сформировало гибкую, 

способную к адаптации систему по воплощению художественных замыслов в 

жизнь [5, с. 86].  

В действительности модель команды Цай Гоцяна в точности отвечает 

потребностям современного мирового арт-рынка. В традиционных отношениях 

«автора и продавца» художник уже заранее практически лишен возможности 
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самостоятельно решать вопросы, связанные с коммерческой реализацией своей 

работы. Однако в творческом процессе, организованном силами арт-команды 

Цай Гоцяна, производство, препродакшн, реклама, маркетинг, работа с 

общественностью, вопросы сотрудничества — на всех этапах творчества 

мастер обладает явным преимуществом, более того его специалисты способны 

своевременно скорректировать творческие процессы, ориентируясь на 

показатели спроса на арт-рынке и оценки их деятельности.  

Своей востребованностью на рынке Цай Гоцян обязан не только большим 

капиталовложениям и эффективной командной работе, но и грамотно 

налаженным отношениям с представителями аукционных домов и 

художественных галерей, а также кураторами арт-выставок. В продвижении 

своих работ художник активно использует средства массовой информации, 

социальные связи и торговые бренды. Каждый шаг Цай Гоцяна продуман и 

работает на пользу его произведениям. Ниже мы рассмотрим некоторые 

примеры грамотно заложенных взаимоотношений.  

Сотрудничество с аукционными домами и арт-галереями 

Отношения Цай Гоцяна со всеми арт-пространствами мира связывает 

одна особенная деталь — галереи представляют не работы мастера, а его 

самого, его личность. Так, например, в 1980-х годах Цай Гоцян начинает 

сотрудничать с токийской арт-галереей, в рамках которой была открыта 

персональная художественная выставка мастера. В тот период современное 

искусство Китая находилось в состоянии становления, не было сформировано 

понимание механизмов творческого сотрудничества и оценки произведений 

искусства на китайском арт-рынке [1, c. 67]. В этих условиях руководство 

галереи в Токио, а также налаженное взаимодействие арт-галереи и 

оргкомитета международной биеннале сыграли большую роль в продвижении 

творчества Цай Гоцяна в начале его пути как деятеля современного искусства. 

Стоит отметить, что в ходе работы с более чем сотней мировых 

аукционных домов и художественных галерей Цай Гоцян всегда сохранял 

неприкосновенность свободы своего творчества. Так, художник ни разу не 

подписал договор о сотрудничестве с арт-галереями, в стенах которых 

проводятся его выставки. Более того, во всех сферах сотрудничества живописец 

всегда настаивает на создании условий для работы его команды.  

Что же касается взаимодействия художника с аукционными домами, то 

поддержка представителей последних также способствовала расширению 

влияния Цай Гоцяна как современного художника. Это относится не только к 

коммерческой реализации его работ, но и к эффективному двустороннему 

сотрудничеству мастера и аукционных домов на благотворительных 

мероприятиях. Например, дом Сhristie’s, который сотрудничает с мастером с 

2002 года, в 2013 году по поручению Цай Гоцяна провел благотворительный 

аукцион серии пороховых полотен с целью сбора средств для жертв 

землетрясения на Тайване. В ходе аукциона было собрано 2.3 миллиона юаней 

(около 700 000 долларов США), все денежные средства были переданы 
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пострадавшим от стихийного бедствия. Уже несколько лет аукционный дом 

Сhristie’s совместно с Цай Гоцяном работает над упрочнением положения 

современного азиатского искусства в мире [2].  

Подобное творческое сотрудничество — это не только взаимовыгодное 

партнерство, но и деятельность на благо общественности.  

Взаимодействие с кураторами художественных выставок и СМИ 

Куратор выставки выступает в роли важной связующей нити между 

творческим процессом создания работы и представителями общественности. 

Его главная задача — выделить, обобщить и резюмировать основные 

тенденции и явления в современном искусстве. Так, ключевую роль в 

продвижении работ Цай Гоцяна сыграл представитель его команды, японец 

Минамихо Фумио. В 1995 году деятельность Минамихо Фумио на этапе 

запуска арт-проекта Гоцяна «Что Марко Поло забыл привезти в Венецию» 

привела к оглушительному успеху на последующей выставке в Венеции и 

присуждении художнику главной награды биеннале. В 1996 году Цай Гоцян 

покоряет Нью-Йорк своей крупномасштабной инсталляцией «Драконы! Волки! 

Ковчег Чингисхана». Планированием и запуском экспозиции также занимался 

Минамихо Фумио. Эти два крупных арт-проекта в короткий срок сделали Цай 

Гоцяна влиятельным деятелем современного искусства — заслуга, которой он 

во многом обязан именно Минамихо Фумио.  

Команда Цай Гоцяна также активно работает с представителями 

академий изящных искусств и арт-кураторами различных стран мира. Так, в 

2017 году члены команды сотрудничали с Александрой Даниловой, куратором 

выставки «Цай Гоцян. Октябрь», представленной в стенах Государственного 

музея изобразительных искусств имени А. С. Пушкина в Москве.  

Когда-то, говоря о различиях между художниками и кураторами, Цай 

Гоцян отмечал следующее: «Деятели искусства — это клиенты, а кураторы 

выставок их обслуживают. Это совершенно особое место. Я сам тоже выступал 

в роли куратора, кураторы должны помочь художнику осознать, в чем его идея, 

в чем смысл его произведения. Даже если сам мастер не может четко ответить 

на этот вопрос, а я знаю, то я ему подскажу, представлю достоинства его 

работы в лучшем свете» [3]. В этом плане кураторы выставок играют 

важную роль для продвижения работ художника, знакомства публики 

с его произведениями.  

Роль СМИ в продвижении проектов Цай Гоцяна 

Впервые творчество Цай Гоцяна было отмечено в средствах массовой 

информации. В 1990 году японский новостной телеканал «Ежедневные 

новости» сделал репортаж о работах Цай Гоцяна, после чего художником 

заинтересовалась крупная японская телерадиокомпания NHK TV. Руководство 

телекомпании решило сотрудничать с мастером, проспонсировав серию 

пороховых экспериментов в прямом эфире, а также выпустив передачу 
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«Пороховой художник», после выхода которой Цай Гоцян проснулся 

знаменитым. Тесное взаимодействие между деятелями современного искусства 

и обществом сделало произведения приемлемыми и доступными в глазах 

зрителя, а художники, организаторы выставок и журналисты стали целым, 

неделимым организмом, продвигающим произведения Цай Гоцяна на 

международном уровне. 

В настоящее время творческая команда Цай Гоцяна широко использует 

СМИ для продвижения его проектов, масс-медиа также способствовали успеху 

маркетинговой политики художника. Примером тому служит инсталляция 

«Девятый вал», представленная Цай Гоцяном в 2014 году в Шанхае. 

Масштабное шоу фейерверков в дневное время суток, с крупными 

автомобильными брендами в роли генеральных спонсоров — это само по себе 

событие с широким общественным резонансом. Инсталляция художника была 

задумана как призыв к человечеству обратить внимание на проблемы 

экологического кризиса. Цай Гоцян умело управляет вниманием публики — он 

знает, что изображение обессиливших животных в водах реки Хуанпу не может 

не оказаться на первых полосах. В этом и заключается «суперспособность» 

художника, он знает, как привлечь внимание зрителей и добиться 

максимального освещения своих работ в СМИ [5, c. 86]. 

Заключение 

Результативная маркетинговая политика Цай Гоцяна и его 

востребованность на арт-рынке связаны не только с большими финансовыми 

инвестициями, слаженной командной работой и грамотно выстроенным 

сотрудничеством с масс-медиа и торговыми брендами. Ключ к успеху для Цай 

Гоцяна — это эффективное использование всех доступных ресурсов. 

Талантливая команда работает на ускорение процесса создания арт-проектов, 

правильная пиар-кампания и сотрудничество с нужными людьми способствует 

усилению позиций художника на мировой арене современного искусства. Это 

все, несомненно, указывает на экономическую сторону популярности. 

Очевидно, насколько отличается творческий процесс в традиционном его 

понимании и самореализация через произведения искусства.  

В дополнение к вышесказанному, уникальность положения произведений 

Цай Гоцяна на мировом рынке искусства является прямым результатом 

сочетания успешных социальных отношений и редкой по своей гениальности 

маркетинговой политики бренда по имени Цай Гоцян. Врожденный талант к 

продвижению своих работ и созданию общественного резонанса в сочетании с 

грамотными навыками арт-менеджмента позволили художнику заложить 

основу для формирования личного бренда и собрать сильную творческую 

команду.  
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Д. А. Ивахненко 

АРТ-КОНСАЛТИНГ В КРЕАТИВНЫХ ИНДУСТРИЯХ 

В данной статье дается определение понятия консалтинга в условиях 

арт-рынка. Определяется место и роль консалтинговой деятельности в 

структуре арт-бизнеса и коллекционирования. В статье рассмотрены ключевые 

направления деятельности арт-консультанта, приводится краткое их описание. 

Ключевые слова: креативные индустрии, арт-бизнес, арт-рынок, 

коллекционирование, арт-консалтинг. 

D. A. Ivakhnenko 

ART CONSULTING IN CREATIVE INDUSTRIES 

This article defines the concept of consulting in the art market. The place and 

role of consulting activities in the field of art business and collecting are determined. 

The article describes the characteristics and possible areas of activity 

of an art consultant. 

Key words: creative industries, art business, art market, collecting, 

art consulting. 

Креативные индустрии как вид экономической деятельности 

нацелены на преобразование интеллектуальной собственности в товары и 

услуги. К числу креативных индустрий относятся художественные галереи, 

антикварные салоны и дома, основными клиентами (потребителями) которых 

являются коллекционеры. 

Для начала дадим определение понятию консалтинга в широком смысле. 

Согласно «Современной экономической энциклопедии» консалтинг — это вид 

деятельности специальных компаний, консультирующих предприятия по 

широкому кругу вопросов хозяйственной деятельности, конъюнктуре рынка, 

методам ведения бизнеса, адаптированным к современным условиям, практике 

управления, обоснованию выбора адекватных управленческих решений 

[1, с. 531]. Исследователи обычно выделяют два подхода к определению 

понятия «консультирование». В первом случае «консультирование» 

определяют как любую форму оказания помощи в отношении определенных 

задач, при которой консультант сам не отвечает за выполнение задачи, но 

оказывает помощь тем, кто ответственен за конечный результат проекта или 

иной деятельности. Согласно второму подходу, консалтинг относят к 

профессиональной высокоорганизованной службе, которая соответствует 

определенным характеристикам в зависимости от вида деятельности 

юридического или физического лица. Приведенные подходы взаимно 

дополняют друг друга. Вместе с тем роль консультанта заключается не сколько 
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в проведении экспертной оценки, сколько в том, чтобы объяснить клиенту 

правильность своего экспертного заключения, помочь в реализации 

выбранных рекомендаций.  

Современный арт-рынок, а вместе с ним и арт-бизнес, как один из 

главных сегментов креативных индустрий не мыслим без таких ключевых 

посредников и управленцев, как арт-консультанты, осуществляющих 

консалтинговую деятельность. С течением времени многие коллекционеры 

стали предпочитать создавать свои коллекции под руководством 

арт-консультантов. И роль консалтинговых услуг действительно высока. 

Как отмечает искусствовед, юрист и арт-консультант Мэри Розелл, 

существуют две причины обращения коллекционеров к консультантам. 

Первая — это наличие профильного образования и опыта. Независимости от 

коллекционерского «стажа» порой крайне необходимы советы, которые может 

дать грамотный специалист. Розелл вносит конкретику в обязанности 

консультанта: «это он будет проводить исследования и изучать ассортимент 

галерей, смотреть работы, разговаривать с дилерами, изучать артефакты, летать 

на ярмарки и составлять рекомендации коллекционеру, основываясь на его 

индивидуальных интересах» [2, с. 39]. Второй причиной обращения к услугам 

консультанта является доступ к работам. Коллекционеры, которые желают 

получить конкретных авторов, предпочитают обращаться к консультантам, 

которые имеют обширные связи и опыт работы в арт-бизнесе. Имея хорошую 

репутацию, арт-консультант, предлагая свои знания и опыт, открывает для 

клиентов доступ к желаемому. Совместная работа с арт-консультантом 

является также и подтверждением статуса коллекционера, что подразумевается 

для дилера как «произведение уйдет в хорошие руки» [2, с. 39]. 

Необходимо также указать, что одним из самых больших преимуществ 

работы с консультантом — это возможность получить нейтральный совет в 

создании и дальнейшем пополнении коллекции независимо от ее содержания. 

Работа арт-консультанта заключается не в навязывании собственного вкуса 

клиенту, а во внимании к предпочтениям нанимателя. Ведь одним из ключевых 

критериев взаимоотношения между клиентом и арт-консультантом является 

прозрачность. Арт-консультанты заинтересованы в том, чтобы установить 

длительные и доверительные отношения с клиентами, оказать им необходимую 

помощь, создать действительно потрясающую коллекцию предметов искусства. 

Однако необходимо отдавать себе отчет, что креативный рынок несовершенен 

и здесь существует риск попасть на удочку именно к нечестным на руку 

псевдоконсультантам. К сожалению, не существует обязательной аттестации 

или сертификации, которая бы подтверждала квалификацию консультанта, или 

же базы данных, как в случае с агентами по недвижимости. Поэтому опытные 

коллекционеры зачастую рекомендуют одного и того же консультанта, что в 

какой-то мере гарантирует некоторую безопасность сбережений, 

а главное, нервов.  
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Арт-консультанты также оказывают широкий спектр услуг в 

инвестировании, продвижении коллекции. Среди первостепенных услуг 

арт-консультантов выделяют: 

- экспертную оценку произведений. Обычно консультанты, используя 

свой многолетний опыт работы, приблизительно понимают, сколько стоит тот 

или иной предмет, что сейчас популярно на рынке, в каких художников стоит 

вкладывать, а какие работы пока не готовы выйти на арт-рынок. Большинство 

коллекционеров покупает предметы искусства, исходя не только из 

инвестиции, но и из таких соображений, как соотносится ли цена товара с 

реальной стоимостью и разумно ли вкладывать в предмет деньги. Задача 

консультанта как раз и состоит в том, чтобы грамотно представить клиенту 

нужный ряд объектов, на которые цена со временем не только не снизится, но и 

будет демонстрировать рост. 

- экспертизу подлинности предметов. Благодаря своим связям в 

арт-среде консультанты обладают базой экспертов-искусствоведов, 

специализирующихся на творчестве определенного автора или направления в 

искусстве. 

- подборку работ. Именно консультанты будут собирать коллекцию, 

будь то для корпорации или частного клиента, поскольку большая часть их 

деятельности связана с постоянным поиском работ. Коллекционер в среднем 

посещает 2–3 выставки в месяц, когда консультант — 10. Консультанты будут 

отправляться на ярмарки современного искусства, договариваться с галереями 

и художниками.  

- логистику. Логистика — всегда большая головная боль для 

коллекционера. Арт-консультант берет проблему на себя, организовывая 

передвижение коллекции или отдельных работ. Здесь также применимы связи 

консультанта со специализированными транспортными компаниями, которые 

обладают специальным оборудованием для перевозки особо ценных предметов. 

- специфику консервирования и реставрации. Безусловно, 

арт-консультант не должен быть реставратором и консультантом, однако ему 

необходимо обладать базовыми знаниями о реставрации и консервировании 

предметов искусства, а также всегда под рукой иметь телефон знакомого 

хорошего реставратора. 

- юридическое и документальное сопровождение сделок купли-продажи. 

На Западе арт-консультантами обычно становятся искусствоведы, 

арт-менеджеры, которые имеют степень в юриспруденции или в экономике. 

Арт-консультанты-юристы, обладая опытом и знаниями в видах договоров, 

разбираются в юридической терминологии, оказывают консультационные 

услуги своим клиентам. Грамотный юрист окажет помощь при страховании 

коллекции. 

Таким образом, оказывая широкий спектр услуг, арт-консалтинг 

становится неотъемлемой частью современного арт-бизнеса.  
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УДК 7.075 

К. Г. Мусаева 

ХУДОЖЕСТВЕННЫЕ ОНЛАЙН-АУКЦИОНЫ В ЭПОХУ COVID-19: 

ПРОБЛЕМЫ И ПЕРСПЕКТИВЫ 

В 2020 году на арт-рынке количество онлайн-разработок для совершения 

онлайн-продаж оказалось гораздо большим, чем когда-либо прежде. 

Возможность вести торги в интернете во время пандемии COVID-19 

в 2020 году имела решающее значение для выживания бизнеса. Несмотря на то, 

что переход на цифровые каналы продаж осуществлялся и до 2020 года, можно 

говорить о том, что аукционный сектор значительно продвинулся в этом 

направлении именно во время пандемии. По этой причине исследование 

данных онлайн-продаж и определение перспектив интернет-торгов в 

аукционном секторе во время пандемии представляется особенно актуальным. 

В статье рассматривается динамика продаж ведущих аукционных домов, а 

также представлена структуризация форматов аукционных торгов. 

Ключевые слова: арт-рынок, aрт-бизнес, онлайн-аукционы, аукционная 

торговля, аукционные дома. 

K. G. Musaeva 

ONLINE ART AUCTIONS IN THE COVID-19 ERA: 

CHALLENGES AND PROSPECTS 

In 2020 on the art market the number of online developments for online sales 

was much higher than ever before. The ability to bid online during the COVID-19 

pandemic in 2020 was crucial for business survival. Although the switchover to 

digital channels of sale was carried out until 2020, it can be said that the auction 

sector made significant progress in this direction during the pandemic. That is why, 

research into online sales data and the identification of Internet auction opportunities 

in the auction sector during a pandemic is particularly relevant. The article considers 

dynamics of sales of leading auction houses, and also presents structuring of formats 

of auction tenders. 

Key words: art market, art business, online auctions, auction trade, 

auction houses. 

Аукцион предполагает формат публичной продажи товаров 

по предварительно установленным правилам. Принцип любого аукциона — это 

возникновение состязательности за товар между участниками аукциона. 

По аналогичным принципам выстроены механизмы онлайн-аукционов. 

Существует несколько форматов аукционов: живой, полуавтоматический, 

автоматический. Живой аукцион — традиционный формат, подразумевающий 

непосредственное участие покупателя или его представителя на площадке, где 
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проводятся торги. Такой формат предполагает участие аукциониста. 

Полуавтоматический формат предусматривает возможность трансляции 

традиционных торгов в режиме реального времени. Их также ведет аукционист, 

а участники торгов дистанционно делают ставки через приложения или 

веб-сайт. Автоматический формат, или «чистые» онлайн-аукционы также 

предполагают дистанционное участие. Торги проходят автономно по заранее 

выстроенному алгоритму. Если пользователь не имеет возможности наблюдать 

за ходом онлайн-торгов в реальном времени, некоторые платформы предлагают 

установить максимальную ставку заранее, после чего программа автоматически 

будет делать ставки от имени пользователя вплоть до указанной им суммы при 

необходимости. Существует практика комбинации форматов в ходе аукциона. 

В данном случае аукцион может проводить торги традиционного формата, 

совмещая их с дистанционным режимом участия [3].  

В 2020 году объем продаж на мировом арт-рынке составили $ 64,4 млрд., 

что на 22 % меньше показателей 2019 года. Эксперты связывают падение рынка 

с пандемией COVID-19 [5, с. 30]. В связи с ухудшением эпидемиологической 

ситуации и, как следствие, закрытием или переносом торгов, увеличивался 

спрос на приобретение искусства онлайн. Объем онлайн-продаж в 2020 году 

составил $ 12,4 млрд., таким образом продемонстрировав увеличение 

показателя в два раза с $ 5,9 млрд. в 2019 году [5, с. 212]. 

Крупнейшие аукционные дома Christie’s и Sotheby’s сообщили об 

увеличении количества онлайн-аукционов, а также о существенном росте 

онлайн-продаж в 2020 году. Объем продаж на «чистых» онлайн-аукционах 

Christie’s в 2019 году составил $ 86 млн, в 2020 году показатель составил 

$ 311 млн. Важно отметить, что с учетом «чистых» онлайн-продаж и торгов 

Christie’s LIVE с трансляцией в реальном времени, в 2019 году совокупный 

оборот продаж через интернет составил $ 270 млн. [4, с. 262]. За год было 

проведено более 200 «чистых» онлайн-аукционов, в 2019 году их число 

составляло 83 аукциона. 

Sotheby’s сообщил данные об объеме продаж, реализованных на 

«чистых» онлайн-аукционах за 2020 год, они достигли $ 584 млн. В 2019 году 

на аналогичных аукционах онлайн-продажи Sotheby’s составили $ 77 млн. 

Суммарный объем онлайн-продажи Sotheby’s, с учетом торгов с трансляцией в 

реальном времени, достигли $ 249 млн. в 2019 году. В 2020 году существенная 

часть аукционных домов перевела продажи в онлайн, причем наиболее 

востребованным оказался формат «чистых» онлайн-продаж [2]. Большая часть 

продаж проходила в рамках нижнего ценового диапазона до $ 50 000. На 

примере объема продаж изобразительного искусства можно проанализировать, 

в каком ценовом диапазоне осуществлялось большинство онлайн-продаж в 

данном сегменте. 71 % объема продаж изобразительного искусства 

реализовалось в ценовом диапазоне до $ 5 000, 24 % в диапазоне от $ 5 000 до 

$ 50 000. Основная доля продаж по стоимости произведений пришлась на 

ценовые сегменты от $ 5 000 до $ 50 000 и от $ 50 000 до $ 250 000, в 

совокупности составив 67 %.  
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По результатам опроса аукционных домов в отчете Art Basel и UBS за 

2020 год большая часть компаний дают оптимистичный прогноз относительно 

стабилизации продаж в 2021 году. 77 % респондентов ответили, что ожидают 

улучшение продаж на торгах, 6 % ожидают снижение показателей. 

Большинство экспертов аукционного сектора отметили активный переход к 

осуществлению онлайн-продаж в течение 2020 года. В дальнейшем 

прогнозируется закрепление практики цифрового, либо гибридного формата 

продаж, когда аукционный дом проводит живые и онлайн-продажи на 

постоянной основе. Все аукционные дома согласились с утверждением, что 

переход к онлайн-торгам в аукционном секторе заметно ускоряется, многие 

компании выразили намерение сохранить формат живых продаж в будущем. В 

течение 2020 года часто обсуждалось, как будет меняться рынок после 

завершения пандемия COVID-19. Галереи и аукционные дома предполагают, 

что по большей части электронная коммерция, вероятно, будет составлять 

увеличивающуюся часть их оборота в 2021 году и в последующий 

период [5, с. 119]. 

Онлайн-продажи в 2020 году сыграли большое значение в поддержке 

арт-рынка, наблюдалось увеличение объема онлайн-продаж в два раза. Это 

способствовало увеличению числа онлайн-аукционов, в том числе некоторые 

аукционных домов, впервые запустивших их в 2020 году. В связи с этим 

существует проблема интерпретации определения «онлайн-аукцион», 

поскольку в профессиональных СМИ сферы искусства, веб-сайтах аукционных 

домов, отчетах по арт-рынку транслируют различные трактовки. Определение 

«онлайн-аукцион» трансформируется, важно конкретизировать, о каком 

формате торгов идет речь в той или иной статье или отчете. Этот нюанс имеет 

большое значение в связи с актуализацией аукционных онлайн-продаж, в том 

числе для выявления эффективности конкретных форматов продажи. Учитывая, 

что большинство аукционных онлайн-продаж совершено в ценовом сегменте до 

$ 50 000, аукционные дома дали положительный прогноз касательно 

онлайн-продаж в будущем. Доверие участников аукционов к онлайн-форматам 

торгов повышается [1]. Это может поспособствовать увеличению объема 

продаж произведений искусства и предметов коллекционирования в среднем и 

высоком ценовых сегментах. 
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УДК 7.012 

В. В. Шаминова 

РЕАЛИЗАЦИЯ КОНЦЕПЦИИ «БЕЛЫЙ КУБ»  

В ВИРТУАЛЬНОМ ПРОСТРАНСТВЕ  

НА ПРИМЕРЕ СОВРЕМЕННЫХ ОНЛАЙН ПРОЕКТОВ 

Автор рассматривает проблему выявления тенденций, 

свидетельствующих о преемственной связи между реальными выставочными 

проектами, созданными в соответствии с концепцией «белый куб», и 

реализованными проектами в виртуальном пространстве. На примере 

отечественных онлайн-проектов автор статьи рассматривает основные 

принципы их организации, описывает закономерности в реализации концепции 

«белый куб» в реальном пространстве, отмечает общие тенденции в развитии 

современных выставочных пространств. Актуальность статьи обусловлена тем, 

что сфера искусства постепенно переходит в виртуальное пространство. 

Несмотря на то, что уже давно существуют разнообразные виртуальные 

выставки, до сих пор не систематизированы и не описаны механизмы их 

деятельности и организации. На примере выставочной концепции 

«белый куб» автор стремится вывести общие закономерности развития 

современных выставочных пространств с точки зрения соотношения в них 

реального и виртуального. 

Ключевые слова: «белый куб», выставочное пространство, виртуальный 

музей, современные галереи.  

V. V. Shaminova 

IMPLEMENTATION OF THE WHITE CUBE CONCEPT 

IN VIRTUAL SPACE ON THE EXAMPLE  

OF THE MODERN ONLINE PROJECTS 

The author considers the problem of identifying trends that indicate a 

continuity between real exhibition projects created in accordance with the white cube 

concept and implemented projects in virtual space. Using the example of the online 

projects, the author examines the basic principles of their organization, describes the 

patterns in the implementation of the white cube concept in real space, notes the 

general trends in the development of modern exhibition spaces. The relevance is due 

to the fact that the art sphere is gradually moving into the virtual space. Despite the 

fact that there have been various virtual exhibitions for a long time, the mechanisms 

of their activities and organization have not yet been systematized and described. 

Using the example of the white cube exhibition concept, the author seeks to deduce 

the general patterns of development of modern exhibition spaces in terms of the ratio 

of real and virtual in them. 
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Key words: white cube consept, exhibition space, virtual museum, 

modern galleries. 

Выставочная концепция «белый куб» заключается в том, чтобы создать 

условия, в которых произведение искусства будет восприниматься 

вне времени и пространства. На основе этой концепции можно вывести 

следующие тенденции:  

- белые стены создают контекст для существования искусства и 

составляют его содержание; 

- отчуждение как новая форма восприятия искусства; 

- сакрализация музейного пространства и переход к ирреальности.  

Говоря о сакрализации, мы имеем в виду то, что любой предмет, находясь 

в пространстве «белого куба», наделяется особой ценностью. В случае 

извлечения этого предмета из данного пространства, его значение уменьшается. 

Силовое поле восприятия здесь настолько мощное, что, выйдя из него, 

искусство легко теряет свой сакральный статус [2, с. 20]. Брайан О’Догерти 

сравнивает «белый куб» с храмом, залом суда и научной лабораторией, отмечая 

их сходство в формировании эстетики восприятия. 

В виртуальных галереях и выставочных проектах эти тенденции 

закономерно прослеживаются. Виртуальная реальность в искусстве — это 

сфера художественной деятельности, которая сформировалась лишь к 1990-м 

годам. Это произошло одновременно с возникновением цифрового искусства и 

интернета. Художники обратились к виртуальным пространствам в поисках 

новой эстетики, в попытке обрести независимость от существующих 

институций. Однако прямо или опосредованно виртуальная среда заимствовала 

аспекты реальной. Виртуальное пространство стало продолжением эпохи 

модернизма и вобрало в себя его черты, в том числе те тенденции, которые 

были характерны для реальных выставочных пространств, таких как 

«белый куб».  

В связи с тем, что виртуальная реальность — достаточно молодое 

явление в искусстве, среди исследователей до сих не существует единой 

классификации различных виртуальных выставочных проектов. Само по себе 

определение «виртуальный» — одно из самых полисемических понятий в 

области информатики и интернета. [5, с. 323]. Тем не менее можно 

классифицировать некоторые виртуальные проекты в соответствии с базовым 

пониманием термина. Виртуальность (от лат. virtualis — «возможный») — 

объект или состояние, которые реально не существуют, но могут возникнуть 

при определенных условиях. Эти условия по-разному эксплицируются в 

различных подходах к виртуальности [6]. 

Описывая значение цифровых технологий в искусстве, Майкл Раш 

пишет, что понятие «виртуальной реальности» используется для обозначения 

опыта пребывания в трехмерном пространстве в искусственно созданном мире, 

который откликается на действия пользователя, облаченного в шлем с 

дисплеем, электронные перчатки и костюм с оптоволкном [3, с. 237]. Метод 
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организации взаимодействия (интерфейс) может отличаться в зависимости от 

инструментов, которые применяются пользователем для знакомства с 

виртуальным пространством. Зачастую не обязательно надевать шлем и 

специальные перчатки. Управлять виртуальной реальностью можно с помощью 

ПК с доступом в интернет.  

Таким образом, можно выделить следующие черты, характерные для 

виртуального выставочного проекта: 

- существует независимо от реального; 

- реализуется в соответствии с заданной программой, может изменяться 

в режиме онлайн; 

- направлен на пользователя и откликается на его действия. 

В статье «Виртуализация музея или новая предметность?» А. Лебедев 

выделяет несколько виртуальных проектов в области музейной практики и 

выставочной деятельности в соответствии с их функциональным устройством. 

В их число входят различные электронные материалы, облегчающие работу 

музеев (АИС), материалы, поясняющие экспозицию (экспликации и этикетки) и 

дополняющие экспозицию (дополнительные сопроводительные 

медиа-материалы) [5, с. 507]. Однако особый интерес представляют именно 

самостоятельные мультимедийные продукты, такие как виртуальные музеи.  

Термин «виртуальный музей» зачастую применяют к разного рода 

проектам. А. Лебедев, автор сценария и научный редактор первого типа музея, 

предлагает следующие определения данного явления, которые представляются 

нам корректными. 

1) Виртуальный музей — это сайт, сделанный по законам музейного

проектирования, когда имеется сконструированное пространство, в котором 

размещены музейные предметы. В качестве примера автор приводит 

«Виртуальный музей русского примитива» [1]. Он представляет собой 

web-сайт, на котором можно ознакомиться с выставочным пространством в 

2D-формате. Сам музей напоминает архитектурный план здания в разрезе. При 

этом музей имеет четкую структуру. В залах представлено искусство 

различных эпох. Зрители могут ознакомиться с историей портретного жанра, 

лубковыми произведениями, посетить экскурсию, которая будет состоять из 

ряда специально отобранных изображений и описаний.  

2) Музей, который имеет реальное пространство, но не имеет

собственного фонда, поэтому в нем демонстрируются электронные 

изображения музейных предметов. В качестве примера отлично подходит 

проект «Ожившие полотна», который гастролирует по разным площадкам. В 

частности, подобные проекты проходят в Мультимедийной галерее АртМост 

(Москва), Люмьер-Холле (Санкт-Петербург). 

Первый пример соответствует общему определению виртуального 

выставочного проекта и имеет сходство с тенденциями пространства «белый 

куб». Проект подразумевает отчужденное восприятие. Выражается это в том, 

что знакомство с произведениями происходит без участия посредников. 
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Зритель находится наедине с работами и с самим пространством. Это 

свойственно как виртуальному пространству, так и «белому кубу». 

Кроме того, сама идея создания мира, предназначенного исключительно 

для искусства, очень похожа на то, о чем писал О’Догерти, сравнивая «белый 

куб» с сакральным пространством. Искусство здесь свободно. Оно «живет 

своей жизнью» [2, с. 21]. Данная тенденция будет прослеживаться во всех 

виртуальных проектах, так как она заложена в самом определении 

виртуального проекта. 

Визуальные сходства с «белым кубом» тоже присутствуют в различных 

виртуальных проектах. Попадая в «белый куб», зритель будет ослеплен белым 

светом, отраженным от стен. Тот же самый эффект испытывает зритель, когда 

включает монитор компьютера или открывает страницу веб-сайта. Нередко 

создатели виртуальных выставок используют оформление, схожее с реальным 

«белым кубом». Ярким примером, подтверждающим данную гипотезу, является 

проект Digital Earth — платформа цифрового искусства, созданная Фондом 

поддержки современного искусства «Винзавод» и re:Store в 2021 году [4]. 

Виртуальное пространство светится яркими цветами, а в основе виртуальных 

интерьеров присутствуют элементы «белого куба»: белые стены и пол, 

многочисленные лампы, присутствие которых в рамках виртуального мира 

отсылает нас к реальному прототипу в виде «белого куба». 

Как в случае с описанным выше виртуальным музеем, так и в случае с 

виртуальной платформой они существуют в режиме онлайн и откликаются на 

действия пользователя. Существенное различие заключается в том, что 

платформа функционировала как временная экспозиция, в то время как 

виртуальный музей открыт бессрочно. В этом прослеживается сходство с 

реальными музейными экспозициями: временной и постоянной. 

Содержание двух виртуальных проектов тоже отличается. В первом 

случае представлены реально существующие графические и живописные 

работы, во втором — цифровые произведения. Как «белый куб», так и другие 

виртуальные выставочные пространства созданы для того, чтобы погрузить 

зрителя в специальный мир, отличный от реального. Пространство в обоих 

случаях становится сакральным и ирреальным, изъятие объекта из него либо 

невозможно, как в случае с виртуальными проектами, либо затруднительно в 

связи с символическим смыслом, которым пространство наделяет объект 

(искусство, представленное в пространстве «белый куб»). 

Рассмотрев тенденции, характерные для реального выставочного 

пространства «белый куб» и для виртуальных выставочных проектов, можно 

сделать вывод о том, что существует преемственная связь между выставочной 

концепцией «белый куб» в реальном пространстве и виртуальными 

выставочными проектами. С одной стороны, виртуальная реальность и 

интерактивные технологии значительно расширили художественные 

возможности и позволили испытать новый опыт взаимодействия с искусством. 

Они дали возможность создавать пространства для хранения и демонстрации 

как реальных, так и цифровых произведений искусства. С другой, в их основе 

лежат принципы и тенденции, которые связаны с созданием реальных 
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экспозиций. «Белый куб» — концепция, тяготеющая к созданию атмосферы 

вневременной и внепространственной, закономерно стала прототипом для 

виртуальных выставочных проектов. 
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УДК 65-659 

П. И. Коновалова 

СОВРЕМЕННЫЕ МАРКЕТИНГОВЫЕ ТЕХНОЛОГИИ  

В СФЕРЕ АРТ-РЫНКА (НА ПРИМЕРЕ КОРЕЙСКОГО ШОУ-БИЗНЕСА) 

Сегодня южнокорейское музыкальное направление K-pop получило 

огромную популярность на мировом арт-рынке. Айдол-группы привлекают 

внимание успехами за рубежом, присутствуя на премии Грэмми 2021, занимая 

первые места в чартах Billboard несколько лет подряд. Актуальность данной 

темы обусловлена тем, что подход к применению современных маркетинговых 

технологий в корейской арт-сфере отличается от европейского, в том числе 

российского. Его суть заключена в сосредоточении на развитии фан-комьюнити 

посредством различных PR-технологий и приемов. Особый подход позволяет 

достигнуть нового уровня организации фанатских объединений, уникальных в 

своей финансовой прибыли для бизнеса. 

Ключевые слова: PR-технологии, PR-приемы, маркетинговые 

технологии, корейский арт-рынок, K-pop, фан-комьюнити, фандом.  

P. I. Konovalova 

MODERN MARKETING TECHNOLOGIES IN THE ART MARKET 

 (ON THE EXAMPLE OF KOREAN SHOW BUSINESS) 

Today, the South Korean K-pop music trend has gained enormous popularity in 

the global art market. Idol groups attract attention with their successes abroad, 

appearing at the 2021 Grammy awards and topping the Billboard charts for several 

years in a row. The relevance of this topic is due to the fact that the approach to the 

application of modern marketing technologies in the Korean art sphere differs from 

that in Europe, including Russia. Its essence lies in focusing on the development of a 

fan community through various PR techniques and technologies. This special 

approach allows achieving a new level of organisation of fan unions, which is unique 

in its financial gain for the business. 

Key words: PR technology, PR techniques, marketing technology, Korean art 

market, K-pop, fan community, fandom. 

Арт-рынок мы можем понимать как культурно-экономическую систему, 

направленную на куплю-продажу материальных произведений искусства, к 

которым в широком понимании также относятся музыкальные композиции, 

основной продукт южнокорейского попа, сокращенно — K-pop.  

K-pop — жанр музыки, соединяющий в себе элементы рок-н-ролла, EDM 

и дабстепа, джаза, рэпа, хип-хопа, западного электропопа и многих других 

течений [9, с. 4]. Такой многогранный, эклектичный «арт-товар», состоящий из 

смешения музыкальных стилей, танцевальных элементов и театрального 

действа, в настоящее время уже доказал свой огромный потенциал на западном 
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рынке, выйдя за границы регионов Азии. Однако, привлекая внимание на 

американской премии Грэмми 2021 [12, с. 4], занимая первые места в чартах 

зарубежного журнала Billboard несколько лет подряд, K-pop группы не 

отказываются от азиатского подхода к применению современных 

маркетинговых технологий продвижения. Его изучение для нас оказывается 

актуальным с целью развития всего отечественного арт-рынка, в частности его 

музыкального направления. 

Сперва стоит определить, какие аспекты данного продукта притягательны 

для российского потребителя. Согласно результатам онлайн-опросов, 

проведенных Национальным исследовательским университетом «Высшая 

школа экономики» [7, с. 4], тройку лидеров составили варианты ответов 

«выступления на сцене», «мелодия» и «музыкальное видео», не менее важными 

оказались «вокал» и «хореография», а последнее место занял «внешний вид 

артиста». Действительно, визуальный ряд клипов корейского попа отличается 

пестротой, танцы — синхронностью, сценические шоу включают 

всевозможный эффектный реквизит и декорации, сами композиции тяготеют к 

сложному звучанию: «содержат от восьми до десяти мелодий» [5, с. 4]. 

«<В K-pop> качество картинки, видео, сама музыка –– все сделано по высшему 

разряду (это удерживает)» — убеждены респонденты глубинных интервью 

[7, с. 4]. Интерес вызывают и сами медийные персоны — айдолы — с детально 

продуманным имиджем, исполняющие песни и «дэнс»-практики. 

«Универсальные солдаты» [9, с. 4] активно задействованы в различных 

мероприятиях индустрии развлечений своей страны, становясь в массовом 

сознании зрителя не столько воплощением трендов, сколько «эталоном 

созидательного поведения и возможности достижения мечты» [4, с. 4]. 

Вежливость, упорство в работе, ответственность перед фанатами и постоянное 

общение с ними — все это участники маркетинговых исследований в России 

посчитали положительной стороной всего K-pop: «K-pop меня затянул 

благодаря чувству сопричастности. Множество шоу, музыкальных программ, 

выступления, интервью — все в свободном доступе, легко следить за 

любимыми артистами, узнавать их характеры… Нам показывают становление 

артиста буквально с нуля» [7, с. 4]. 

Упомянутые выше аспекты способствуют реализации «маркетинга 

впечатлений». Айдол-группы и их деятельность дарят колоссальный спектр 

эмоций аудитории. Так, в период четвертой промышленной революции [6, с. 4], 

когда клиент занимает центр рыночной системы, удовлетворяющей его нужды 

и запросы, маркетинговые технологии, применяемые в K-pop индустрии, 

направлены прямо в сторону потребителя. Цель продюсеров и секрет успеха 

данного жанра арт-рынка Южной Кореи — это создание многочисленного и 

сплоченного фанатского объединения (фандома), которое обеспечивало бы 

прибыль и рост популярности любимого коллектива. 

Делая акцент на формирование именно фан-комьюнити, специалисты 

применяют конкретные рекламные и PR-технологии. 

Основой самого фандома обычно становится творчество определенной 

группы исполнителей, а вот «фундаментом» отношений между фанатами и 
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кумирами выступают своеобразные парасоциальные отношения. Таким 

термином в научной среде обозначается феномен, при котором пользователь 

медиа начинает формировать мнимые горизонтальные, «близкие отношения» с 

известной персоной, носящие однонаправленный характер, когда селебрити 

даже не знает о существовании пользователя [2, с. 4], [13, с. 4]. С одной 

стороны, подобные отношения действительно устанавливаются в силу 

ограниченности физического взаимодействия. С другой, музыкальные 

коллективы стремятся поддерживать реальное горизонтальное, двустороннее, а 

главное постоянное общение с многочисленной аудиторией, как формальное, 

так и неформальное для того, чтобы последователи чувствовали себя нужными. 

В Южной Корее важность фанатов для айдолов подчеркивается многими 

действиями. Одни из них создаются с помощью технологии символизации: это 

наличие системы официального членства в фэндоме (покупка приветственного 

набора как символичный этап «посвящения в клуб») — «лицо» поклонников 

перед айдолами; наличие официального названия, логотипа фанатского 

движения (которое придумывается самими артистами и содержит некоторый 

смысл) — его «имя», а также официального мерча с символикой 

принадлежности к комьюнити. Использование символов дарит потребителям 

чувство признания, причастности к социуму. 

Не менее важную роль в коммуникативном процессе играет технология 

имиджирования группы и каждого ее участника, основывающаяся на 

технологии позиционирования. Имидж бенда позволяет концентрироваться на 

определенной целевой аудитории, ее «болях», чтобы наладить более точное и 

длительное взаимодействие. Например, мужской коллектив BTS в период 

раннего дебюта поддерживал образ «бунтарской хип-хоп группы», который 

сближал его с малоимущей молодежью — именно она еще в 2013 году 

составила крепкую основу для будущего мирового сообщества, возникшего 

спустя несколько лет. Познакомившись со всей группой, фанаты начинают 

сближаться с каждым мембером, поведение которого также зависит от личного 

имиджа и статуса. 

Для формирования еще более крепкой привязанности поклонников к 

кумиру применяется технология легендирования или сторителлинг: обычно о 

каждом айдоле потребитель получает совокупность веселых и печальных 

«историй из жизни», рассказывающих о его пути, о взаимодействии с 

коллегами, дополняющих и поддерживающих личный имидж. Так, фандом 

«знакомится» с «личностью» артиста, начиная воспринимать его как близкого 

знакомого, защищать от недоброжелателей в информационном пространстве, 

поддерживать репутацию. 

Для сохранения такой фанатской лояльности в длительной перспективе 

агентства стремятся поддерживать постоянную активность своих подопечных: 

организовывается их участие в event-мероприятиях (не только музыкальных), 

ежедневное общение в сети интернет с фанатами, благотворительность, 

постоянная генерация фото-, видео- и аудиоконтента и т. д. Поклонникам же 

предоставляется развитая система фан-клубов, тематических учреждений и 

услуг для фанатов (например, фанмитинги — «живые» встречи с айдолами; 
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фанкамы — персональные видеозаписи с выступлений, фокусирующиеся на 

действиях конкретного члена бенда). 

Рассмотренный подход Южной Кореи к применению части современных 

маркетинговых технологий в сфере K-pop, нацеленный главным образом на 

«организацию» целевой аудитории, позволяет образовать настоящую 

коммуникативную платформу, где ядро — «творцы» [6, с. 4]. То есть все 

вышеперечисленное направленно на образование локального комфортного 

информационного пространства, где люди из разных стран смотрят контент 

любимой группы, общаются и заводят знакомства, дружбу, занимаются 

творчеством и собственным развитием, создают локальные истории, легенды, 

шутки, сленг, покупают товары разного предназначения, даже работают, не 

выходя за пределы фандома. А создание семейной атмосферы удерживает 

аудиторию эмоционально, погружает ее в обширный, продуманный миф со 

своей «подробной культурой, обычаями, правилами поведения». Такие 

специфичные фан-объединения хорошо организованы и крайне активны: они 

принимают участие в различных голосованиях, покупке альбомов и мерча, 

посещают концерты и т. д.  

Данный южнокорейский опыт применения маркетинговых технологий в 

сфере арт-рынка актуален и для нашей страны. Он демонстрирует еще один 

путь к достижению успеха в продвижении «арт-товара» и самого «творца» и 

может быть адаптирован для различных направлений арт-сферы в целом.  
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5. СОВРЕМЕННЫЕ ФОРМЫ  АКТУАЛИЗАЦИИ 

ХУДОЖЕСТВЕННОГО НАСЛЕДИЯ 

УДК 7.067 

С. М. Григорьева 

АУДИТОРИЯ ВЫСТАВОК-БЛОКБАСТЕРОВ:  

ОПЫТ МУЗЕЯ ФАБЕРЖЕ В САНКТ-ПЕТЕРБУРГЕ 

В статье представлен опыт социологического исследования музейной 

аудитории в Санкт-Петербурге. Цель исследования — определить «социальный 

портрет» посетителя музейных выставок (мотивы посещения музейной 

выставки, ожидание публики от выставки и т. д.). Исследование проводилось на 

базе Музея Фаберже в Санкт-Петербурге. 

Ключевые слова: музейная выставка, аудитория искусства, 

социологическое исследование, Музей Фаберже в Санкт-Петербурге. 

S. M. Grigorieva 

AUDIENCE OF THE BLOCKBUSTER EXHIBITIONS:  

EXPERIENCE OF THE FABERGE MUSEUM IN SAINT PETERSBURG 

The article presents the experience of sociological research of the museum 

audience in St. Petersburg. The purpose of the study is to determine the “social 

portrait” of a visitor to museum exhibitions (motives for visiting a museum 

exhibition, the viewer's expectation of the exhibition, etc.). The study was conducted 

on the basis of the Faberge Museum in St. Petersburg. 

Key words: museum exhibition, art audience, sociological research, Faberge 

Museum in St. Petersburg. 

Музейные выставки художников с мировым именем сегодня стали 

предметом активного обсуждения и большого интереса. Успех таких выставок 

во многом связан с мировой известностью художника и редкой возможностью 

увидеть в родном городе и стране целую подборку знаменитых произведений. 

Огромные очереди желающих увидеть шедевры знаменитых мастеров 

становятся источником особого интереса средств массовой информации. Эту 

мысль подтверждает известная выставка Валентина Серова в Государственной 

Третьяковской галерее, открывшаяся осенью 2015 года. Да и как журналистам 

проигнорировать происходящее? Выломанная входная дверь в музей, отмена 

онлайн-продажи билетов, привлечение МЧС и организация полевой кухни. 

Словосочетание «очередь на Серова» стало определением феномена, который 

породила выставка-блокбастер и который непременно сопровождал 

последующие крупные выставки ведущих музеев страны.  

Вслед за экспозицией работ Серова в Музее Фаберже в Санкт-Петербурге 

открылась выставка «Фрида Кало. Живопись и графика из собраний Мексики» 
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(2016). Казалось бы, каков гарант успеха выставки экзотичной художницы в 

музее с крупнейшим собранием русского ювелирного и декоративно-

прикладного искусства рубежа XIX–XX веков? Как воспримет выставку 

аудитория музея, и насколько это будет интересно петербургской публике? 

Результат превзошел все ожидания: петербургский музей столкнулся с 

«очередью на Фриду» с первых дней открытия. Далее, в 2017–2018 годах, 

аналогичный ажиотаж сопровождал и последующие громкие выставки 

Музея — «Сальвадор Дали. Сюрреалист и классик», «Модильяни, Сутин и 

другие легенды Монпарнаса». Общая аудитория каждой из выставок 

варьировалась в районе 200 000 человек. Такая востребованность качественных 

выставочных проектов, при этом не обязательно связанных с тематикой 

основной экспозиции, заставляет задуматься о том, что же привлекает 

посетителей в музей, кто эти посетители, каковы их ожидания и каким образом 

музей должен реагировать на потребности своей аудитории? На основании 

опыта проведенных выставок, а также данных опроса аудитории мы 

постараемся найти ответы. 

Ходить на выставки в музей стало модным. На это оказал влияние целый 

ряд факторов. Прежде всего, это удачный выбор выставочного проекта и 

правильно выстроенные стратегии рекламы и продаж, цель которых — 

обеспечить высокий спрос. История предыдущих успешных музейных 

выставок, получивших широкое освещение в СМИ, напоминает аудитории о 

том, что музей может предложить качественный и интересный продукт. Люди 

реагируют на предложение и спешат спланировать свой визит, уже заранее 

будучи готовыми к наличию очередей. При этом чем длиннее перед музеем 

выстраивается очередь, тем больше желающих к ней присоединиться. 

Поход на выставку активно обсуждается среди знакомых. Неслучайно по 

опросам1 посетителей именно этот способ информирования занимает 

наибольшую долю. Следом идут социальные сети, наружная реклама, метро, 

интернет-порталы, меньшая доля отводится телевидению и радио.  

Здесь также хочется обратить внимание на любопытный аспект: время 

проведения упомянутых выставок совпало с острой экономической ситуацией в 

стране. Резкий скачок курса валют, рост цен, а также нестабильная 

политическая обстановка на фоне предшествующих событий и общее 

кризисное состояние отразились на поведении людей. Возможностей стало 

меньше, а желание себя поощрить, развлечься, развеяться от пессимистичных 

мыслей никуда не ушло. Даже в самые кризисные годы люди испытывают 

потребность поощрять и подбадривать себя. Это было и в Золотой век 

Голливуда, начавшийся в 1930-х годах во время Великой депрессии, то же 

произошло и за последние годы с музейными выставками-блокбастерами. Так, 

для многих посетителей посещение выставки Фриды Кало становилось 

особенным событием: в холле музея можно было встретить девичьи компании, 

модно одетые пары, пришедшие в музей на свидание, а также и тех, кто 

походом на выставку решил отметить семейное торжество или день рождения. 

Билет на выставку — это доступный большинству граждан способ качественно 
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и интересно разнообразить свое время, насытиться духовной пищей и 

культурно обогатиться. 

Но в то же время далеко не все посетители выставок являются знатоками 

искусства. Большинству из них, конечно, знакомы громкие имена, но 

некоторые посетители приходят на выставку, впервые услышав о 

представленных художниках. Так, по результатам опроса посетителей выставки 

«Модильяни, Сутин и другие легенды Монпарнаса», 12 % опрошенных не 

знали ни об одном из художников. Тем не менее для большинства посетителей, 

которых привлекла на выставку возможность увидеть редчайшее собрание 

работ Модильяни, поход на выставку открыл возможности познакомиться и с 

другими выдающимися представителями парижской школы. Схожие 

наблюдения отмечались и во время проведения выставки Фриды Кало. Этот 

факт свидетельствует о том, что большинство посетителей привлекало 

имя-бренд художника, а также ожидание увидеть самые знаковые работы 

мастеров. Подтверждение тому — записи в книгах отзывов одной из выставок 

музея: тематическая подборка произведений выставки «Сальвадор Дали. 

Сюрреалист и классик» была крайне интересна ценителям и знатокам 

художника, в то время как обыватель ожидал увидеть растиражированные 

изображения мягких часов и самые известные сюрреалистические образы. Хотя 

большинство посетителей остаются полностью довольны способом подачи 

экспонатов и дополнительным аудио- и видеоматериалом. Около 30 % 

опрошенных активно высказываются в отношении того, чем бы им хотелось 

дополнить выставку. Сюда входит использование мультимедийного 

оборудования (9 %), экскурсии (13 %), наличие работ современных 

художников, связанных с темой выставки (7 %). 

Выставки-блокбастеры становятся бесспорным информационным 

поводом, возможностью проведения совместных проектов с партнерами и 

творческого вовлечения аудитории музея. Во время проведения выставок 

эффективно проводятся и параллельные проекты, поддерживающие тематику 

выставки и направленные на повторное привлечение аудитории в музей. Так, 

анонсированный в рамках выставки Модильяни цикл лекций показал 

колоссальный успех: все билеты, включая абонементы, были выкуплены в 

считанные дни, а ажиотаж, сложившийся вокруг него, привел к необходимости 

запустить лекции повторно. Кроме этого в рамках выставок в Музее Фаберже 

проводились такие активности, как флэшмобы, призывающие посетителей 

примерить на себя образы художников или самим стать героями их картин. Две 

сотни Фрид и почти столько же Сальвадоров Дали пришли в музей — яркие 

образы превращали посещение в праздник. Участвующая в проектах активная 

молодая аудитория публиковала фотографии в социальных сетях, что привело к 

естественному росту подписчиков музея. 

На привлечении молодой аудитории хочется особо заострить внимание. В 

случае с Музеем Фаберже его основная аудитория в первые годы открытия — 

это женщины в возрасте от 35 лет (по результатам опроса 2014–2015 гг.), в то 

время как для молодежи основная экспозиция музея не являлась предметом 

высокого интереса. Выставка работ Сальвадора Дали обеспечила привлечение 
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молодой аудитории в музей — на выставку пришло 56 % посетителей в 

возрасте до 35 лет. Среди посетителей этой выставки преобладали женщины 

(73 %), что в целом характерно для аудитории постоянной экспозиции 

(70 % женщин — 30 % мужчин). При этом среди посетителей выставки Дали 

было на 5 % больше мужчин, чем среди посетителей выставки Фриды Кало. 

Причем их основную долю составляла мужская аудитория в возрасте 21–35 лет. 

Интересно отметить и географию посетителей выставок. Бесспорно, 

основная доля посетителей выставок Музея Фаберже — жители 

Санкт-Петербурга. Однако стабильно около 15 % посетителей специально 

приезжали на выставку из Москвы и других городов России. Опрос 

посетителей показал, что наиболее активно выставку посещали туристы из 

Екатеринбурга, Самары, Новосибирска, Нижнего Новгорода, Перми, 

Красноярска, то есть экономически активных городов, а также жители 

близлежащих регионов — Архангельской, Новгородской, Псковской областей. 

Выставки европейских художников являются в основном предметом 

интереса местной аудитории (96 %). Иностранные туристы больше 

заинтересованы в русском искусстве, что в случае с Музеем Фаберже — его 

основная экспозиция. Однако некоторые все же предпочитали пользоваться 

предложенной музеем возможностью приобрести экономически более 

выгодный комплексный билет и посетить и выставку, и основную экспозицию. 

Таким образом поступали 19 % посетителей выставки Сальвадора Дали, 

несколько меньше (11 %) на выставке Модильяни. 

Для 85 % выставка Дали стала поводом впервые посетить музей. При 

этом во время проведения выставки Модильяни доля таких посетителей 

сократилась до 51 %, но также и появилась значительная доля тех, кто посещал 

выставки музея ранее (20 %). Таким образом, выставочные проекты способны 

собрать вокруг себя собственную аудиторию и сделать ее лояльной к музею.  

Важно также отметить, что наряду с качественным содержанием 

выставки и способом его подачи, посетители особое внимание уделяют 

качеству обслуживания. В случае с выставками, для которых характерен 

повышенный спрос, особое внимание стоит уделить скорости обслуживания 

очереди, качеству работы персонала, музейной навигации и направлению 

потоков посетителей. Изначальное планирование будущей загрузки и оценка 

своих возможностей позволяют обеспечить максимально комфортное время 

пребывания посетителей музея, что вносит большой вклад в общее впечатление 

от посещения. 

Примечание: 
1Здесь и далее приводятся результаты опросов, проведенных 

Музеем Фаберже. 

Доклад представлен на конференции в 2018 г. 
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УДК 7.067 

Э. В. Карпова 

ВЫСТАВОЧНЫЙ ПРОЕКТ  

КАК ИНСТРУМЕНТ АКТУАЛИЗАЦИИ НАСЛЕДИЯ 

Проблематика сохранения наследия в регионах стоит остро. Город 

обновляется и большинству застройщиков прибыльно строить новое, а не 

сохранять старое. В качестве практики по привлечению внимания к 

архитектурному наследию города Оренбурга был создан выставочный 

арт-проект «Оренбургские двери». Проект выявил актуальность проблемы 

сохранения не только объектов культурного наследия, но и наследия 

индустриального. В выставочном пространстве Оренбургского областного 

музея изобразительных искусств были представлены фотографии дверей и 

входных групп. Проект на практике показал возможности исследования и 

сохранения городской среды через культурные инициативы. 

Ключевые слова: наследие, выставка, проект, городская 

среда, урбанистика. 

E. V. Karpova 

EXHIBITION PROJECT  

AS A TOOL FOR UPDATING THE HERITAGE 

The problem of preserving historical heritage is extremely relevant in the 

regions. The city is constantly being updated, so it is more profitable for developers 

to build new buildings than to keep old ones. The exhibition “Doors of Orenburg” 

was created to attract public attention to the architectural heritage of our city. This 

project revealed the importance of the problem of preserving objects of both cultural 

and industrial heritage. In the exhibition hall of the Orenburg Regional Museum of 

Fine Arts, photographs of doors and entrance groups were presented. The project has 

demonstrated the feasibility of exploring and preserving the urban environment 

through cultural initiatives. 

Key words: heritage, exhibition, project, urban environment, urbanism. 

Одной из важнейших региональных проблем на сегодня остается вопрос 

сохранения и ревитализации наследия. Здания разрушаются, а средств на их 

реставрацию администрация города не выделяет. Некоторые строения 

переходят во владение частных предпринимателей, которые либо полностью 

перестраивают здание, либо значительно трансформируют его архитектурный 

облик. И лишь в единичных случаях новые владельцы занимаются 

реставрацией и пытаются по возможности восстановить исторический фасад. 

Если здание относится к объектам культурного наследия, то ситуация 

значительно усложняется. На территории России действует программа «Аренда 

за 1 рубль», которая позволяет предпринимателям взять в аренду историческое 
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здание на 49 лет на льготных условиях. Но будущим арендаторам необходимо 

отремонтировать постройку на собственные средства, а в случае с объектами 

культурного наследия — вернуть зданию его исторический облик в 

соответствии с техническим заданием от контролирующих органов. Согласно 

требованиям законодательства, объект должен быть восстановлен в срок, не 

превышающий семи лет [1]. 

В Оренбурге ситуация с восстановлением исторических зданий 

осложняется тем, что многие из них представляют собой деревянные 

постройки, которые после городских пожаров 1879 года «одели» в кирпичный 

фасад. При этом все внутренние конструкции и перекрытия в строении 

остались деревянными. В итоге происходит одна и та же последовательность 

событий: сначала здание признают аварийным и расселяют, а через некоторое 

время ввиду отсутствия соответствующего ухода и эксплуатации крыша 

протекает, дерево начинает гнить, появляется грибок и плесень. Такое 

сооружение уже гораздо сложнее и дороже ретонтировать, нужно 

восстанавливать не только фасад, но и полностью менять внутренние 

конструкции и перекрытия. 

У Оренбурга обширное купеческое прошлое, и исторический центр 

вызывает восхищение не только жителей города, но и приезжих, в том числе 

блогеров и ценителей архитектуры. Облик города отражает смешение стилей: 

классицизм, модерн, псевдоготика, кирпичный стиль, эклектика. В советское 

время зданиям достраивали этажи, пристройки, входные группы, что сильно 

изменило визуальное восприятие архитектуры. Оренбург обошла масштабная 

реконструкция и осовременивание, присущие другим уральским городам. 

Городская среда представляет собой сочетание различных эпох, материалов, 

фактур, бесконечное наслоение краски и различной самобытной отделки. У 

Оренбурга уникальный архитектурный облик, вобравший в себя историю 

города-крепости с купеческими усадьбами и советскими «новоделами». 

Именно аутентичность городских фасадов стала отправной точкой 

проекта «Оренбургские двери». В конце марта искусствовед и автор 

Телеграм-канала «От мертвого до нескучного» Эльвира Карпова и основатель 

проекта «Изнанка города» Андрей Чередниченко опубликовали серию 

фотографий дверей и входных групп зданий города. В серию вошли не только 

объекты культурного, но и индустриального наследия города, например, ворота 

ле́дников — специальных помещений для хранения скоропортящихся 

продуктов. Кроме дореволюционных зданий в подборке представлены 

фотографии входных групп советской застройки. Новостной портал «Оренбург 

Медиа» рассказал об этом явлении на своем сайте и в социальных сетях. 

Большое внимание к фотопроекту дало возможность перенести его в 

музейное пространство — сотрудники Оренбургского областного музея 

изобразительных искусств предложили организовать экспозицию с 

фотографиями оренбургских дверей. Проект «Оренбургские двери» состоялся 

при участии авторов Эльвиры Карповой и Андрея Чередниченко, а также 

куратора Марии Петрищевой, научного сотрудника музея. Кроме визуальной 

составляющей выставочный проект дополнен информационным материалом — 
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текст содержал адрес двери с фотографии, а также краткую информацию об 

истории здания и связанных с ним легенд. Вся работа по подготовке и монтажу 

выставки была проведена на собственные средства и в кратчайшие сроки. 

Для создания экспозиции были сняты настоящие двери в стиле модерн из 

соседнего к музею здания по ул. Правды, 6. Здание недавно было передано 

музею. На открытии выставки «Оренбургские двери» на экспонат была 

смонтирована видеопроекция, что позволило создать атмосферное 

пространство и соответствующее настроение. Выставка продолжалась всего 

неделю, но вызвала живой интерес у публики. В рамках проекта была 

организована образовательная программа — были проведены две лекции. 

Первую лекцию читал соавтор проекта Андрей Чередниченко — в формате 

виртуальной экскурсии он провел зрителей по маршруту с дверями с выставки 

и рассказал об особенностях исторической застройки города. Вторую лекцию 

читала кандидат искусствоведения Светлана Шлеюк на тему интерьеров 

усадьбы Е. М. Городисского — уникального кирпичного дореволюционного 

здания в центре Оренбурга, с которым связано множество легенд. 

Открытие проекта привлекло внимание заинтересованных лиц — нам 

предложили провести выставку-лекцию во внутреннем дворе авторского бара. 

Двор находится в историческом здании возрастом более 150 лет. Формат 

мероприятия разительно поменялся — фотографии были развешаны на коврах, 

а зрители расположились на деревянных помостах. Кроме того, нам написали 

из представительства Оренбургской области в Москве и предложили привезти 

выставку, в настоящее время мы ищем подходящее экспозиционное 

пространство и обсуждаем условия. Также к нам обратился оренбургский 

благотворительный фонд «Сохрани жизнь» с просьбой помочь в 

восстановлении входной группы исторического здания, которое они взяли в 

аренду у города. Для этого нужно разработать проект и собрать средства, 

возможно получится сделать это в рамках будущей московской выставки. 

Проект «Оренбургские двери» на практике показал, что тема 

представляет живой интерес в контексте актуальных проблем по работе с 

наследием. Жители города готовы принимать активное участие в подобных 

практиках и сделать все возможное для сохранения архитектурного богатства 

нашего города. Проект начал свое существование в рамках выставочной 

деятельности, но подразумевает дальнейшее продолжение в качестве базы для 

научно-исследовательской и социальной работы. 
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УДК 7.06 

А. А. Коршунова 

ЦИФРОВАЯ СРЕДА КАК ФОРМА АКТУАЛИЗАЦИИ 

ПРОИЗВЕДЕНИЙ КЛАССИЧЕСКОГО ИСКУССТВА 

В условиях тотальной цифровизации виртуальные выставки, музеи 

становятся обыденным явлением в современной практике. Онлайн-формат 

является актуальным для всех участников выставочного процесса от куратора 

до зрителя. Произведение, попадая в цифровую среду, сразу же приобретает 

дополнительные смыслы, так как помещается в другой контекст. В данной 

статье цифровая площадка рассматривается как место для трансформации 

привычных методов и подходов к демонстрации, освещению и актуализации 

произведений классического искусства. Это возможность для нового уровня 

взаимодействия зрителя с произведением, укрепления связей между 

арт-институциями. А также новый уровень коммуникации музея или 

выставочного пространства с молодой аудиторией. 

Ключевые слова: классическое искусство, цифровая среда, 

цифровизация, виртуальная среда, выставочные проекты.  

A. A. Korshunova 

THE DIGITAL ENVIRONMENT  

AS A FORM OF ACTUALIZATION OF CLASSICAL ART 

In the context of total digitalization, virtual exhibitions and museums are 

becoming commonplace in modern practice. Online format is relevant to all 

participants in the exhibition process: from the curator to the viewer. A work in a 

digital environment acquires additional meanings as it is placed in a different context. 

In this article, the digital platform is seen as a place for transformation of the usual 

methods and approaches to the demonstration and actualization of classical art works. 

It is an opportunity for a new level of interaction between the viewer and the work, 

strengthening the links between art institutions. And also contributes to improving the 

communication of a museum or exhibition space with young audiences. 

Key words: classical art, digital environment, digitalization, virtual 

environment, exhibition projects.  

На данном этапе ни одна сфера деятельности человека не может 

игнорировать тотальную цифровизацию, которая так или иначе 

распространяется, затрагивая и арт-сферу все больше и больше. Выход на 

цифровую площадку для актуализации классического искусства в современных 

реалиях — это способ стать доступнее и ближе к самым разным сегментав 

аудитории, способ создавать новые выставочные проекты, демонстрировать в 

том числе признанные шедевры в ином ракурсе. 
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Актуализация произведений классического искусства в виртуальном 

пространстве — это не только выставка в цифровом поле, но это также и 

параллельные программы, которые становятся обязательным сопутствующим 

фактором для современного выставочного процесса. Ряд исследователей 

рассматривает цифровые включения в музейные институции как дополнение к 

впечатлениям аудитории о посещении выставки. Также на основе исследования 

М. Л. Шуб можно сделать вывод о большом интересе зрителя к цифровым и 

мультимедийным включениям [1]; помимо этого, Т. Смирнова говорит о том, 

что цифровые технологии помогают обогатить само произведение с точки 

зрения зрителя, так как могут подать сразу дополнительную информацию 

об экспонате [2]. 

Специфика данного вопроса также базируется на соблюдениях границ 

цифрового и реального пространства. Так, многие музеи до недавнего времени 

отказывались от создания виртуальных туров, маршрутов, потому что 

элементарно опасались оттока аудитории из самого, реального музея. Сейчас, 

отчасти в связи с эпидемией COVID-19, ситуация сильно изменилась, и музеям 

стало необходимо приходить в виртуальное пространство. Так, на данный 

момент очень большое количество институций дают возможность для 

совершения виртуальных прогулок: это музеи Ватикана, музей Ван Гога 

(Нидерланды), музей Орсе, Лувр, ГМИИ им. А. С. Пушкина, Эрмитаж, 

Русский музей.  

Однако часть этих институций, как, например, Государственный 

Эрмитаж или Русский музей, были и ранее открыто настроены к созданию 

новых площадок, а также понимают необходимость интеграции в современные 

процессы, например, в цифровую среду. Это может давать толчок с точки 

зрения привлечения новой аудитории, а значит, как следствие, увеличение 

интереса к основной деятельности, коллекции музея. Так, активное пребывание 

музея в социальных сетях, а также большое количество проектов, 

существующих в условии исключительно виртуальной среды, безусловно 

становятся интересными для молодой, современной аудитории. Помимо 

социальных сетей, виртуальных туров, существует «Эрмитажная академия» — 

это бесплатные курсы об искусстве и истории, навигация настроена по типу 

материала, эпохам или темам, например, «Искусство Италии», 

«Рембрандт» и т. д. А также можно найти PDF-каталоги соответствующих 

выставок — так, Эрмитаж, вслед за западными музеями, создает свою 

онлайн-библиотеку. Также есть и цифровой интерактив: во вкладке «Игротека» 

находятся онлайн-игры, в которых можно закрепить или проверить свои знания 

или просто увлекательно провести время. Помимо этого, в период пандемии 

была проведена виртуальная выставка «Незримый эфир» в рамках большого 

проекта, а лучше сказать, формирующегося цифрового музея «Небесный 

Эрмитаж». Проект «Небесный Эрмитаж» в конечном итоге обещает стать 

абсолютным цифровым двойником музея. Все работы будут переведены в 

цифровой формат, а также будут продолжать проводиться виртуальные 

выставки. Особенно важной в данном случае может являться возможность 

создания любых выставок классического искусства в цифровом формате. На 
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данном этапе логистика и ряд технических, а иногда и субъективных, частных 

проблем не позволяет создать выставку с теми произведениями, которые 

находятся в коллекциях разных музеев, и передвижения работ по понятным 

причинам занимают большое количество времени. В цифровом формате 

данную проблему легко решить при помощи NFT-копий. В данном случае 

можно столкнуться с проблемой реального и виртуального восприятия, 

которые безусловно сравнивать сложно. Однако здесь все зависит от целей 

выставки, если для реализации замысла и трансляции концепции необходимо 

именно скомпоновать определенные работы, например, ретроспектива 

художника или рассмотрение периода, то виртуального пространства может 

быть достаточно, однако если цель и основная идея выставки в демонстрации 

конкретного шедевра, то виртуальная экспозиция однозначно не подходит. 

Обратимся к зарубежному проекту галереи Уффици. Данная институция 

является несвойственным для музеев Италии примером дигитализации, так как 

помимо очень широкого каталога, который систематизирует все данные по 

разделам — фотоархив с описанием (Archivio Fotografico e Inventari), каталог с 

музейными инвентарными номерами (Catalogo), база данных чертежей и 

набросков (Gabinetto dei Disegni e delle Stampe), — также галерея имеет 

собственный маршрут в виртуальном пространстве и создает привлекательные 

проекты в виртуальной среде. Пример галереи Уффици очень яркий, так как 

именно их работа в этом секторе считается наиболее удачной. Цифровой архив 

Уффици выложен на сайте www.uffizi.it и в разделе «Диджитал архив» можно 

найти около 300 тысяч произведений искусства. Главным отличием и объектом 

наибольшего внимания стал архив, переведенный в 3D-формат, где 

представлены статуи, бюсты, алтари и саркофаги. Данная технология интересна 

тем, что при демонстрвции работы в формате 3D у зрителя появляется 

возможность рассмотреть произведение при идеальном освещении, а также с 

абсолютно любого ракурса и во всех мельчайших деталях: в близи и в 

уникальном качестве, что при реальном визите не получится. Отдельный раздел 

для 3D-коллекции еще формируется, однако уже достаточно популярен и 

пользуется спросом. Весь каталог в 3D-формате делится на две большие 

группы main collection (объекты целиком) и fragments (бюсты и скульптуры, 

сохранившиеся частично). В данном случае можно видеть, как представляется 

возможность для зрителя увидеть произведение по-новому и узнать гораздо 

больше, чем подчас удается узнать при стандартном посещении музея.  

Если посмотреть вглубь данной возможности, то здесь мы видим больше, 

чем просто интересный, новый способ демонстрации, а также рассмотрения 

экспоната. Цифровая среда предлагает большую возможность для включения 

любого человека, который не может попасть в музей по какой-либо причине, 

при которой отсутствует сама возможность и условия для посещения 

учреждения в стандартном понимании. Это помогает цифровой среде затронуть 

и даже отчасти решить проблему, актуальную также и в рамках современных 

выставочных процессов — проблему инклюзии в широком смысле этого слова. 

Обращаясь к той же институции, можно рассмотреть, как при помощи 

виртуальной среды решается проблема привлечения внимания и 
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актуализирование классических произведений в цифровой среде. Галерея 

Уффици создала видеошоу Uffizi da mangiare, которое показывает связь 

бытового и высокого, связь гастрономии и искусства. В видеоформате 

популярные итальянские шеф-повара интерпретируют работы из коллекции 

галереи. В основном работают они с натюрмортами, например, «Перцы и 

виноград» Джорджо де Кирико, «Мальчик с корзиной рыбы» Джакомо Черути 

и «Натюрморт» Якопо да Эмполи.  

Особенно интересен этот проект в связи с использованием видеоформата, 

так как зачастую мы можем видеть видео, связанные с лекциями, турами по 

музею, экскурсиями и прочей демонстрацией работ или диалогами, монологами 

на определенную тему. В данном случае галерея Уффици предлагает нам 

интерактив с погружением в работу, связывая ее со знакомой и 

привлекательной бытовой тематикой. Таким образом, в легкой форме зритель 

знакомится и с произведением, и с форматом канала или сайта, в зависимости 

от того, где просматривается видео, приобщается к аудитории, даже если при 

этом не является представителем группы людей, интересующихся искусством 

или классическим искусством. В данном случае можно говорить об 

актуализации произведений посредством виртуальной среды через взаимосвязь 

с бытовой, знакомой и понятной тематикой.  

Отдельно стоит сказать о взаимодействии цифровой и реальной среды на 

примере проекта мультимедийной платформы «Артефакт». Это проект, 

который через функции AR реализует возможность виртуального гида, 

онлайн-квестов, содержит библиотеку статей, материалов, связанных с 

произведениями искусства. К этой платформе планируется присоединить не 

только самые крупные институции, но и небольшие музеи, галереи и т. д.  

Данное приложение дает возможность для коммуникации музея и 

аудитории на новом уровне, делает посещение институции более интересным. 

Приложение работает с помощью функции камеры, для активации необходимо 

навести камеру смартфона на картину и приложение «Артефакт» распознает 

произведение, может продемонстрировать его изображение до реставрации или 

в рентгеновских лучах, а также запустить аудиогид. Если нет возможности 

посетить ту или иную выставку, это можно сделать и в виртуальном режиме. 

Также, в данном приложение возможно реализовывать самые разные 

интерактивные проекты, например, AR-квест на основе виртуального гида 

«Игорь Грабарь».  

По данным официального сайта платформы, мультимедиа-гидом с 

дополненной реальностью можно воспользоваться в различных музеях страны: 

Государственном Русском музее, Государственном историческом музее, ГМИИ 

им. А. С. Пушкина, Курской картинной галереи им. А. А. Дейнеки, 

Ярославском художественном музее, Государственном художественном музее 

Ханты-Мансийска — это далеко не полный список музеев, сотрудничающих с 

платформой. Данный проект призван объединить в цифровом формате как 

можно больше самых разных институций, помимо этого он дает возможность 

реализации любых форматов интерактива, совмещения с дополненной 

реальностью, а также дополнительно привлекает внимание зрителя к 
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популярным выставкам и к тем учреждениям, который на данный момент 

менее популярны.  

Таким образом, проект решает сразу несколько проблем актуализации 

классического искусства. Во-первых, объединение и взаимосвязь разных 

учреждений по масштабу и популярности, что дает возможность институциям 

работать в цифровом поле совместно, такой возможности в реальности 

достигнуть сложнее. Это может повлиять на создание новых проектов, 

поддержание небольших институций и привлечение внимания к ним.  

Во-вторых, платформа безусловно дает возможность комплексного 

ознакомления с разными коллекциями разных музеев, что очень 

привлекательно для любого зрителя.  

В-третьих, вывод маленьких, консервативных, больших и современных, 

то есть совершенно разных музеев в единое цифровое пространство означает 

мощный толчок и желание двигаться в данном направлении, что безусловно 

дает возможность для связи с современными тенденциями, для воплощения 

новых идей, которые будут привлекательны также для самого молодого 

сегмента аудитории. 

Подробно рассматривая примеры актуализации классического искусства 

через цифровую среду, можно прийти к нескольким выводам. В первую 

очередь, создавая продукт в цифровой среде арт-институция, куратор дет 

возможность произведению жить новой жизнью, находясь в цифровом поле, в 

поле информации. Зачастую, как мы можем видеть в приведенных выше 

примерах, сразу рядом с представляемой, экспонируемой работой может идти 

большое количество данных о произведении, которое в реальном музее может 

быть сокращено до основных пунктов, в случае выставки — до кураторского 

текста. Соответственно, находясь в поле информации, зритель получает больше 

от работы в интеллектуальном плане, она начинает жить более полной жизнью 

и может даже восприниматься более детально. Здесь неизбежно столкновение с 

проблемой эмоциональных ощущений, которые в свою очередь не менее важны 

для зрителя при посещении выставки. Большее впечатление получить можно, 

посетив реальную выставку, однако в будущем путем большего 

распространения устройств, позволяющих взаимодействовать с цифровой 

реальностью, например, VR-очки, возможно достижение схожих 

эмоциональных впечатлений с теми, которые возникают при традиционном 

посещении выставки или музея.  

Помимо этого, цифровая среда ведет за собой не только привлечение 

внимания дополнительной аудитории, но и влечет за собой изменение в плане 

демонстрации работ. Так, представляя работы в цифровой среде, кураторам 

приходится искать новые ракурсы на классические произведения, адаптировать 

их под современные реалии. Также важно отметить, что объединение в общий 

проект сразу нескольких институций увеличивает взаимодействие самих 

учреждений между собой и, конечно, дает возможность аудитории не только 

познакомится с новыми выставками, коллекциями, но и посмотреть на них под 

другим углом, через разнообразные цифровые интерактивы. 
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УДК 7.067 

Н. К. Ниязметов 

COVID-19 И АКТУАЛИЗАЦИЯ ОНЛАЙН-ПРОЕКТОВ: 

ВЫЗОВЫ И ВОЗМОЖНОСТИ  

МУЗЕЕВ, АУДИТОРИИ И ХУДОЖНИКОВ 

Коронавирус, мелькавший лишь на фоне в первые месяцы 2020 года, 

оказался внезапно «черным лебедем», и период вынужденного карантина 

сказывается на наших культурных привычках. Музейное сообщество внезапно 

оказалось перед необходимостью переориентироваться на дистанционную 

коммуникацию с публикой. В связи с этим можно наблюдать появление 

важного витка дискуссии о взаимоотношении музея и цифрового мира. 

Решения, которые будут признаны сообществом наиболее успешными в этой 

связи, наверняка станут ориентирами в дальнейшем выстраивании культурно-

образовательной политики, поэтому имеет смысл скорейшее введение их в 

научных оборот и их анализ. Опираясь на открытые данные — новости, 

интервью и кураторские дайджесты в СМИ, — а также привлекая актуальный 

практический опыт автора внутри арт-центра, будет проведен обзор и анализ 

актуальных на апрель 2020 года музейных проектов. 

Ключевые слова: музей, культурно-образовательная деятельность, 

онлайн, аудитория, YouTube. 

N. K. Niyazmetov 

COVID-19 AND UPDATING ONLINE PROJECTS: 

CHALLENGES AND OPPORTUNITIES  

OF MUSEUMS, AUDITORIUMS AND ARTISTS 

The coronavirus affected our cultural habits. The museum community was 

suddenly faced with the need to reorient itself to remote communication with the 

public. In this regard, we can observe an important round of discussion about the 

relationship between the museum and the digital world. The solutions that will be 

recognized as the most successful by the community will certainly become guidelines 

in the further development of cultural and educational policy, so it makes sense to 

introduce them into scientific circulation and analysis as soon as possible. Review 

and analysis of current museum projects for April 2020 are based on open data – 

news, interviews and curatorial digests of interesting initiatives, – as well as drawing 

on the actual practical experience of the author inside the art center’s project. 

Key words: museum, cultural and educational activity, online, 

audience, YouTube. 

Культурные учреждения России в середине марта 2020 года стали 

закрываться для посещения публикой, а к концу месяца сотрудники были 

переведены на «удаленный» формат работы. После этих мероприятий началась 



128 

активная дискуссия в музейном сообществе. Так, актуальна по отношению к 

заявленной теме видеоконференция директоров «городских» музеев, 

состоявшаяся 31 марта по инициативе Музея Москвы [6]. На ней обсуждались 

просветительская деятельность в режиме онлайн и вызовы в период 

«изоляции». Предлагаем вниманию обзор мнений директоров региональных 

музеев и проектов их организаций. Затем перейдем к самым громким и ярким 

проектам «больших» музеев. Рассмотрим сложности, выявленные автором на 

практике. И в конце обозначим тенденции онлайн-проектов, вызовы и 

возможности музеев и других заинтересованных сторон в этой ситуации. 

Модератор видеоконференции Анна Трапкова, директор Музея Москвы, 

считала важным «не прервать опыт общения с музеем», ведь для музея 

«онлайн — значит изменить способ коммуникации с посетителями». Интересно 

отметить именно разговорный проект музея — серию онлайн-бесед на 

актуальную тему «Как чрезвычайные ситуации меняют городскую жизнь» [7].  

Наталья Федянина, директор Музея Норильска, в свою очередь 

поделилась тревогой: сообществу необходимо минимизировать производство 

низкокачественной видеопродукции в пользу продуманной серийности 

аккуратного контента. Так, получились цикл миниэкскурсий «Предметный 

разговор» [5] и экспедиция-квест [12] «с музейными аудио-, видео- и 

фотозаданиями на фантазию» для детей.  

Сергей Каменский, директор Музея истории Екатеринбурга, увидел в 

кризисе возможность применить к онлайн-среде музейную концепцию 

«особого места», а также найти более изящную «упаковку» для накопленных и 

«ревизированных ресурсов»: лонгридов, подкастов и др. Проект музея под 

названием #миедома [9] запустился 23 марта как временная «надстройка» к 

«прежней версии сайта». «Народную академию» грантовый проект при музее 

перевели в формат вебинаров, а также инициировали интерактивный проект 

#музейвдоме [10], попросив горожан прислать видеоэкскурсию по своей 

квартире и обзоры необычных артефактов. 

«Музеефикация повседневности» интересовала и Пермский музей 

современного искусства, где была запущена онлайн-акция 

#мамапростиявизоляции [20], а к концу марта также и цикл «Разговоров о 

главном» на Youtube-канале музея с целью познакомить аудиторию с его 

«кухней» и командой. Участники видеоконференции признали, что наиболее 

подготовленными к виртуальным условиям оказались учреждения 

современного искусства.  

Музей «Гараж» запустил сайд-проект «Самоизоляция», чтобы «прояснить 

новые компетенции музея как точки схода различных отношений, 

интеллектуальных контекстов, отдельных голосов» [15]. На сайте можно 

посмотреть музыкальные концерты и прямые эфиры хранителей, почитать 

тексты о прошедших выставках. Проект посещают, по словам директора музея 

Антона Белова, те же 9–25 тысяч человек в неделю (данные на середину 

апреля), что и в обычное время приходят в «Гараж», ведь на изоляции у людей 

не прибавилось времени на изучение культуры: многие 

продолжают работать [4].  
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ГМИИ имени А. С. Пушкина инициировал сопоставимый по смелости 

проект «100 способов прожить минуту», «в котором люди, связанные с 

искусством, делятся своим опытом осмысленного проживания времени» [19]. В 

нескольких разделах сайта публикуют ироничные инструкции, обзоры и 

экскурсии, которые помимо основной цели позволяют аудитории 

познакомиться с малоизвестными деятелями арт-сообщества. Также нельзя не 

отметить феноменальную активность музея в YouTube и запущенную в 

прошлом году виртуальную «Академию» [1].  

Путем «постоянного» присутствия в YouTube пошли и другие музеи. Так, 

Третьяковская галерея запустила поп-экскурсии и «настоящий видео-арт… — 

6 часов каждый день идет стриминг одной картины, камера все это время 

неподвижна» [18]. Музеи Кремля запустили цикл из десятка двадцатиминутных 

лекций «Опасные времена. Как Россия и Европа сражались с болезнями» [11]. 

Стал доступнее ММОМА с разделом #домасммома, где в открытый доступ 

выложили ранее не опубликованные записи из его лектория [2]. 

Эрмитаж и Русский музей с богатыми виртуальными «библиотеками» 

заняты их актуализацией и продвижением. В этот раз музейщики обратили 

внимание на слабые стороны: отсутствие «юзабилити и красивого дизайна» [3] 

компенсировали «дорожной картой». Эрмитаж расположил рекламные баннеры 

с «инструкциями» по полупустому Петербургу, а на статичном сайте ВРМ 

появился дайджест ближайших онлайн-экскурсий [14]. 

Отдельно хочется поделиться практическим опытом создания 

виртуального проекта в эту пору изоляции. В конце марта Санкт-Петербургская 

арт-резиденция (СПАР), функционирующая на базе Музея 

нонконформистского искусства и арт-центра «Пушкинская-10», запустила 

онлайн-платформу «Виртуальная мастерская» [21]. Создать неформальное 

виртуальное рабочее пространство для художников, многие из которых сейчас 

не могут покинуть свои дома, было решено по модели User Generated Content, 

когда содержимое ресурса формируется пользователями. Широкий open call и 

информационная поддержка коллег позволили привлечь более 30 художников. 

В коллективном блоге традиционная система сообщение+комментарий 

сочетается с креативом авторов и гибкой системой Wordpress. 

Отметим некоторые сложности. Технические навыки членов команды 

СПАР (трех человек, включая автора) приходилось развивать в процессе 

работы. Также нельзя не упомянуть непривычность удаленного, «неофисного» 

типа работы с «рассинхронизацией» команды. Еще, конечно, постоянная 

коммуникация с большим количеством людей по всему миру подразумевала 

способность быстро «войти в положение» и корректно «донести мысль» на 

английском. Не хватало ресурсов на грамотную трансляцию событий 

онлайн-платформы в соцсетях, которая изначально требовала концептуальной 

проработки и контент-плана (приходилось изобретать формулу 

рассказа заново). 

Тем не менее, для СПАР виртуализация оказалась удачным способом 

заявить о себе на международной арт-сцене, а также продолжить «культурное 

производство» даже в отсутствии «реальных» резидентов. Художники могли и 
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во время карантина получить внимание кураторов и строчку в резюме. А для 

тех же, кто искал культурного досуга получили нечастый шанс побывать в 

мастерских художников, оказывающих медитативное воздействие, и 

пообщаться с живыми художниками. 

Таким образом, среди самых заметных решений культурно-

образовательной деятельности в онлайн можно отметить ряд направлений, 

которые не являются взаимоисключающими:  

- создание нового тематического продукта; 

- актуализация накопленного контента (переупаковка, продвижение);  

- стремление к серийности выпускаемого контента (циклы бесед, 

экскурсий); 

- активное обращение к аудио- и видеоформату (подкасты, YouTube, 

Zoom-беседы); 

- «смена языка» и обращение к явлениям современности 

(мосты-ассоциации с коллекцией); 

- акцент на взаимной психологической поддержке, формирование 

атмосферы «социального оптимизма». 

Среди прочих вызовов наиболее очевидная проблема — недополученная 

прибыль, что скажется на заплатах даже в госмузеях. Важно при этом 

оправдать доверие спонсоров и удовлетворительно перепрофилировать, 

перенести или завершить проекты. 

О другой опасности предупреждает критик Анна Толстова — не 

превратиться «в этакий конвейер по производству онлайн-смыслов разной 

степени глубины» [17]. Для этого необходима сбалансированная по качеству и 

объему подача материалов, чтобы в то же время не утратить с трудом 

выращенные связи с «широкой» аудиторией. 

Медиа-площадки типа YouTube открывают коллекции музеев, и 

предметы из запасников получают выставочное место. Они создают «поле для 

дискуссий в комментариях» [16], предоставляя возможность музейщикам 

собирать полезную информацию для развития институции, к тому же онлайн — 

это способ «выйти на аудиторию, которая обычно не ходит в музей» [8]. 

Подобная открытость музеев к новым форматам, увеличение гибкости и 

необходимость творческого подхода может стать привлекательным 

приглашением и экспериментальным полем для художников [13], и тогда 

«современное искусство в традиционных музеях» зазвучит по-новому.  
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Е. С. Пригодич 

СОВРЕМЕННЫЕ ФОРМЫ АКТУАЛИЗАЦИИ  

РУССКОГО НАРОДНОГО ХУДОЖЕСТВЕННОГО НАСЛЕДИЯ 

Доклад посвящен проблеме актуализации русского народного 

художественного наследия. А именно, вопросам адаптации современными 

художниками, ремесленниками и дизайнерами русского художественного 

народного наследия к современным запросам и эстетическим представлениям 

потребителей. Работа основана на интервью и опросах среди локальных 

брендов, молодых художников и ремесленников, занимающихся 

переосмыслением русского народного наследия. 

Ключевые слова: художественные промыслы, актуализация культурного 

наследия, дизайн и декоративно-прикладное искусство. 

E. S. Prigodich 

MODERN FORMS OF UPDATING  

THE RUSSIAN FOLK ART HERITAGE 

The report is devoted to the problem of updating the Russian folk art heritage. 

Specifically, the issues of adaptation by modern artists, artisans and designers of the 

Russian artistic folk heritage to modern consumer demands and aesthetic tastes. The 

work is based on interviews and surveys among local brands, young artists and 

artisans engaged in updating the Russian folk heritage. 

Key words: arts and crafts, updating of cultural heritage, design and decorative 

and applied arts. 

Русское народное культурное наследие — результат народного 

творчества, то есть художественной коллективной творческой деятельности 

народа, которая отражает его жизнь, воззрения, идеалы. К народному 

творчеству относят поэзию (песни, сказки, эпос и др.), музыку (песни, пьесы 

и др.), танец, архитектуру, изобразительное и декоративно-прикладное 

искусство. 

В данной работе затронута тема декоративно-прикладного искусства как 

в категориях профессионального (например, Императорский фарфоровый завод 

как институция, производящая фарфоровые изделия 

высококвалифицированными сотрудниками), так и непрофессионального 

(например, домашние мастерские по производству посуды из фарфора) 

художественного творчества.  

Под декоративно-прикладным искусством подразумеваются общие 

традиции оформления отдельного предмета, интерьера и экстерьера 

архитектурных сооружений. Условием общего определения декоративно-

прикладного искусства отвечают традиции народного/традиционного 
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искусства, в содержание которого попадают и изделия кустарного 

производства [4, c. 17]. 

Ручной художественный труд, используемый в процессе создания 

предметов декоративно-прикладного искусства, позволяет, во-первых, отделить 

дизайн от декоративно-прикладного творчества и, во-вторых, выделить две 

сферы, которые характеризуют актуальное состояние декоративно-прикладного 

искусства. А именно, его ремесленную и промышленную формы [3, с. 66–68]. 

Обратимся к термину «дизайн». Он может определяться как замысел 

(проект) изделий, так и процесс их реализации, а также итоговый результат 

[2, с. 67]. Дизайн как форма творчества является результатом расширения 

сферы действия прикладного искусства, его развития на промышленной основе. 

Объектами дизайна являются утилитарные вещи, которые имеют практическое 

значение и помимо эстетической функции выполняют множество других 

функций, причем красота вещей обусловлена практическими требованиями. 

Помимо этого, дизайн для современных проектов, молодых 

предпринимателей в сфере новой и креативной экономики является формой 

грамотной демонстрации своего продукта и позволяет продвигать бренд 

компании на рынке. К предприятиям в сфере новой и креативной экономики 

можно отнести любые бренды и компании, связанные с ремесленным 

производством и работой над изделиями декоративно-прикладного искусства 

(например, мастерские керамики, ювелирных изделий, одежды, ткани, 

мебели и т. д.). 

Использование этнической составляющей творчестве художников 

декоративно-прикладного искусства, дизайнеров, ремесленников раскрывает 

органичную взаимосвязь между культурным наследием и его использованием в 

современной жизни. 

В дизайне отдельные элементы традиции могут существовать в большей 

или меньшей степени, теряя или сохраняя свою аутентичность. В поиске 

баланса между созданием актуальных эстетических свойств и национальной 

аутентичности изделий и состоит задача ремесленников, дизайнеров и 

художников, занимающихся производством предметов декоративно-

прикладного искусства, предметов дизайна, интерьера и быта в современном 

российском обществе. 

Приведем несколько примеров современных проектов, которые 

посвящены переосмыслению народного художественного наследия. 

1) Проект «Птица дивится» Александра Ляпунова (Москва). 

Вдохновлялся чернолощеной керамикой (Балахна). 

2) Коллекция кукл-игрушек «Красные куклы» дизайн-студии 

52 FACTORY (Санкт-Петербург). Проект является результатом исследования 

символов и форм традиционной русской игрушки в контексте поиска 

смысловых и визуальных рифм с графическими работами художников русского 

авангарда: Варвары Степановой, Любови Поповой, Александра Родченко, Ильи 

Чашника и Казимира Малевича. 

3) Лампы-конструкторы Светланы Катаргиной. Вдохновлялась 

хохломской росписью по дереву (Семенов). 
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4) Проект «Луна» Екатерины Закировой (Санкт-Петербург). 

Вдохновлялась чернолощеной керамикой. 

5) Проект «Семеновский снегирь» Семена Белугина (Санкт-Петербург).

Вдохновлялся хохломской росписью по дереву (г. Семенов). 

6) Проект Evolution Юлии Корица (Москва). Вдохновлялась хохломской

росписью по дереву (Семино, Ковернинский район). 

7) Проект MOLsvet Марии Ойкимус (Санкт-Петербург). Вдохновлялась

городецкой росписью по дереву. 

8) Проект «НЕМО / NEMO» Татьяны и Михаила Репиных (Москва).

Вдохновлялись нижегородским гипюром. 

9) Проект «Матрешки» Екатерины Тамановой (Нижний Новгород).

Вдохновлялась хохломской росписью по дереву (г. Семино). 

10) Коллекция текстиля «Лес, вода и камень» Светланы Катаргиной и

Татьяны Бобковой (Бренд Perinne, Москва). Вдохновлялись традиционной 

карельской вышивкой и традициями русского Севера. 

К частной форме актуализации русского народного художественного 

наследия можно отнести адаптацию сувенирной продукции под современные 

эстетические запросы. Проблема устаревания сувенирной продукции в России 

свидетельствует о необходимости обращения к региональному культурному 

наследию Российской Федерации и его адекватной адаптации под современную 

культуру и потребителя в формате актуальной диверсифицированной 

сувенирной продукции. Потенциал проектов, связанных с актуальной 

сувенирной продукцией, имеет высокий потенциал и возможности реализации. 

Целевыми аудиториями проекта по актуализации сувенирной продукции могут 

стать представители власти и бизнеса. Этот проект позволит усилить и 

качественно улучшить бренды регионов и их положение на внутрироссийском 

рынке.  

Таким образом, формами актуализации русского народного 

художественного наследия являются: 

1. создание новых коммерчески успешных продуктов народных

художественных промыслов; 

2. использование современных форматов продвижения на рынке и

каналов продаж: качественный и удобный для пользователя сайт; 

привлечение клиентов посредством рекламы онлайн; наполнение 

визуальным и текстовым контентом социальных сетей, максимально 

отражающим суть и философию бренда; 

3. четкое позиционирование на рынке (что, как и для кого

производить); 

4. взаимодействие предприятий народного художественного промысла

с творческими сообществами и профессионалами, то есть организация 

коллаборационных групп и совместных творческих проектов 

(сотрудничество дизайнеров, художников декоративно-прикладного 

искусства, ремесленников, искусствоведов, архитекторов и  др.). Их задачей 

является поиск в традиционных промыслах новых ценностей, которые 

одновременно должны быть рассчитаны на современные эстетические 
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запросы, включены в актуальные культурные тренды и каналы продаж , 

а также должны обладать высокой художественной ценностью и 

степенью аутентичности. 
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А. Г. Ильющенко 

КУЛЬТУРНОЕ ВОЛОНТЕРСТВО  

И ЕГО РОЛЬ В ФУНКЦИОНИРОВАНИИ 

СОВРЕМЕННОЙ МУЗЕЙНОЙ СРЕДЫ 

Статья представляет собой обзор волонтерской деятельности в сфере 

культуры на территории Российской Федерации и в европейских странах: 

анализируются виды и направления волонтерства, их особенности и 

характеристики.  

Ключевые слова: волонтерство в сфере культуры, культурное 

волонтерство. 

A. G. Ilyushchenko 

CULTURAL VOLUNTEERING IN MUSEUMS 

The article is an overview of the cultural volunteering activities on the territory 

of Russian Federation and in the european context. Types and areas of volunteering 

activities are analysed in terms of territorial contexts motivational aspects and 

activity outcomes. 

Key words: volunteering in culture, cultural volunteering. 

Поднимать тему волонтерской работы в роли актуализации 

художественного и культурного наследия важно в текущем году потому, что на 

государственном уровне он объявлен Годом волонтера. Волонтерская 

деятельность в сфере культуры набирает популярность среди студентов: она 

дает возможность применить на практике приобретаемые в ходе образования 

знания и навыки, а также позволяет определиться в выборе дальнейшего 

направления профессионального развития. 

На основе анализа состояния волонтерства в сфере культуры в 

Российской Федерации можно сделать вывод о том, что в различных регионах 

культурное волонтерство имеет свои приоритетные направления. Однако сам 

термин «культурное волонтерство» как таковой не существует. В разных 

источниках встречаются упоминания, характеризующие волонтерскую 

деятельность в сфере культуры в основном не как интеллектуальную, а 

административную. 

Проведя анализ основных направлений развития волонтерства в 

Российской Федерации, можно сделать выводы по регионам. 

В столице республики Саха основное направление студенческого 

волонтерства в области культуры — социальное. Особое внимание уделяется 

горожанам, которые нуждаются в помощи и поддержке [4].  

В административном центре Уральского федерального округа существует 

Центр волонтеров при Свердловской государственной академической 
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филармонии, который действует с 1999 года и объединяет студентов и 

школьников в подготовке и проведении фестивалей и творческих встреч [5]. 

В Северо-западном и Центральном федеральных округах волонтерские 

программы реализуются организациями, связанными с художественным 

наследием. Например, Служба волонтеров Государственного Эрмитажа, 

Выставочный зал «Манеж», Музей Фаберже в Санкт-Петербурге. В основном, 

за исключением Государственного Эрмитажа, перечисленные организации 

приветствуют событийный тип волонтерства. В то время как волонтерская 

программа Государственного Эрмитажа направлена в большей мере на 

разработку и реализацию проекта, созданного волонтерами совместно со 

службой и другими специалистами и организациями.  

В Москве культурное волонтерство осуществляется в таких 

организациях, как Третьяковская галерея, Политехнический музей, 

ЦСИ «Винзавод», Дарвиновский музей, Британский Совет в Москве, Музей 

современной культуры «Гараж», Московский выставочный зал «Манеж». 

Кроме того, в Центральном федеральном округе существует множество 

волонтерских организаций, которые фокусируются на социальной работе, 

например, «Мосволонтер». Это проект, который объединяет горожан, 

некоммерческие организации, государство и бизнес для решения социальных 

задач города. Деятельность этой организации тоже имеет культурное 

направление, которое заключается в проведении экскурсий, работе с 

туристическими группами, работой с музейными и библиотечными фондами, 

помощи в реставрации памятников истории и культуры, обучении волонтеров и 

граждан различным видам творческих практик. 

Особое внимание привлекает историко-поисковое волонтерство, 

связанное с восстановлением хода событий истории, поиска перезахоронений 

останков погибших войнов Первой и Второй мировых войн в западной части 

России, в республике Беларусь. 

В направлении событийного волонтерства на первом месте по массовости 

находится участие волонтеров в подготовке, организации и проведении 

масштабных спортивных событий: Олимпийских игр, Чемпионатов мира по 

футболу и хоккею и т. д. 

В ходе исследования было выявлено довольно слабое развитие 

волонтерства в регионах в следующих направлениях: в области привлечения 

СМИ к информированию о проведении культурных мероприятий, в развитии 

культурного волонтерского статуса. 

Анализ европейских волонтерских программ дает более широкое 

представление о возможностях волонтерства в сфере культуры. 

На территории Европы существует самая большая волонтерская 

программа EVS, осуществляемая совместно с Erasmus. Основной фокус 

программы заключается в реализации волонтером социально значимого 

проекта в общественной некоммерческой организации. Также во Франции 

существует объединение Rempart, состоящее из 170 организаций, которые 

занимаются охраной культурного наследия. Этот проект приглашает 

волонтеров к участию в проектах по реставрации и реновации исторических 
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достопримечательностей, адаптируя затем обновленные объекты к 

использованию в развитии локальной городской среды. 

В Китае в рамках проекта Zinong волонтеры осуществляют реновацию 

земляных замков Тулоу в провинции Фуцзянь, официально включенных в 

список Всемирного наследия ЮНЕСКО. Свою работу волонтеры записывают 

на камеру, а затем делятся своим опытом в социальных сетях. Проект также 

включает общедоступный курс лекций, направленный на ознакомление с 

зодчеством Древнего Китая. 

Изучение статистики волонтерства в мире дает понять, что в большей 

мере волонтеры задействованы в социальной работе, затем по значимости идет 

культурная помощь, которая также включает в себя событийное волонтерство, 

затем идет экология и медицинская помощь. 

На основе анализа волонтерства в сфере культуры в Российской 

Федерации (на момент написания статьи) к основным направлениям 

деятельности можно отнести: участие в событийной деятельности, 

исследование истории создания художественных произведений, привлечение 

внимания к проблемам объектов культурного наследия посредством 

интернет-публикаций, популяризация культуры через проведение различных 

мероприятий, сохранение и поддержание культурного облика города. 

Направление актуализации художественного наследия ориентировано по 

географическому принципу с привязкой к крупным городам, в музейных 

коллекциях которых сконцентрировано большое число произведений, 

имеющих художественную ценность. В то время как восстановление 

памятников архитектуры, исследование и восстановление объектов 

культурного наследия, ввиду разрозненности самих объектов по всей 

территории страны, проводится межрегиональными организациями. Например, 

сохранение и восстановление городских памятников архитектуры при 

поддержке организаций, занимающихся сохранением культурного наследия 

(ИКОМОС, ВООПИиК, КГИОП). Задачами волонтеров, работающих при этих 

организациях, является сбор информационных материалов и привлечение 

внимания общественности к проблемам восстановления объектов 

культурного наследия.  

В различных исследованиях приводятся примеры, показывающие, что в 

качестве основной мотивации для работы волонтеры рассматривают получение 

дополнительных знаний и информации об устройстве музея (71 %), 

возможность участия в закулисной жизни музея (65 %), а также желание быть 

социально полезными (16 %) и реализовать собственную инициативу (12 %) [2]. 

Такая статистика не является исчерпывающей, но характерна для большинства 

волонтерских программ в сфере культуры.  

По утверждению начальника сектора по работе с волонтерами Службы 

волонтеров Гоударственного Эрмитажа, именно реализация собственного 

проекта выступает самой сильной мотивацией волонтера в работе в 

организации в сфере культуры [1]. 

Собранные в процессе работы материалы дают возможность для 

дальнейшего исследования темы и формирования концепции форм 
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сотрудничества волонтерских организаций для реализации более 

масштабных проектов. 
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УДК 748 

А. А. Иванова 

ХУДОЖЕСТВЕННОЕ СТЕКЛО  

КАК ЭКСПОЗИЦИОННЫЙ ПРЕДМЕТ 

В настоящей статье рассматривается проблема восприятия 

художественного стекла в музейном и выставочном пространстве. 

Определяется роль формы, конструкции, декора в формировании визуального 

образа предмета декоративно-прикладного искусства (художественное стекло).  

Ключевые слова: декоративно-прикладное искусство, художественное 

стекло, современная экспозиция, музейная деятельность, выставочная 

деятельность. 

A. A. Ivanova 

ART GLASS AS AN EXHIBITION OBJECT 

The article discusses the problem of perception of art glass in the museum and 

exhibition space. The role of form, design, decor in the formation of the visual image 

of the object of decorative and applied art (art glass) is determined. 

Key words: decorative and applied art, art glass, modern exposition, museum 

activity, exhibition activity. 

Современная экспозиция — это сложная, динамичная система, в основе 

которой лежит творческая деятельность художника или куратора. В результате 

создается объемно-пространственная среда, которая так или иначе воздействует 

на зрителя. Однако не стоит забывать, что именно экспонат играет в этом 

пространстве особую роль, которая способствует раскрытию значений, 

смыслов, переживаний. Поэтому при создании той или иной экспозиции всегда 

важно учитывать специфику материала, из которого сделаны произведения. 

Ведь именно она определяет характер произведения, его выразительные 

особенности, а следовательно, обуславливает и его восприятие зрителем.  

Данное исследование посвящено проблеме восприятия художественного 

стекла в музейно-выставочном пространстве.  

Стекло как материал обладает широким спектром выразительных 

средств. И если в графике или живописи материал не играет самостоятельной 

роли, он лишь передает окружающую действительность, то в произведениях из 

стекла, наоборот, является самобытным. Это, с одной стороны, создает 

определенные сложности для экспозиционера, а с другой — позволяет 

напрямую воздействовать на зрителя. 

Начнем с того, что же такое восприятие. По мнению доктора 

психологических наук В. И. Белопольского, «восприятием называется 

психологический процесс, приводящий к порождению чувственного образа, 

структурированного по определенным принципам и содержащего в качестве 

одного из обязательных элементов самого наблюдателя» [3, с. 9]. 
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Одним из главных факторов, которые напрямую воздействуют на 

человека при восприятии произведений из стекла — это форма. Она имеет ряд 

параметров — силуэт, размер, статичность или динамичность объемов — и 

обусловлена материалом, из которого выполнен предмет. Р. Арнхейм, 

американский ученый, специализирующийся в области теории и психологии 

искусства, в своей работе говорил о том, что форма, как и цвет, выполняет две 

характерные функции восприятия: передает выразительность и позволяет нам 

посредством сопоставления объектов и событий приобрести о ней 

определенные знания [1, с. 313]. Так как стекло — материал аморфный и может 

из жидкого состояния переходить в твердое, то и тектонические возможности 

материала разнообразны. Оно может сохранять текучую форму в готовом 

состоянии, а может быть абсолютно статичным, неподвижным. Для 

подчеркивания особой пластичности материала чаще всего используют гутную 

технику, именно в ней стекло застывает в наиболее естественном для него 

положении. Статичными же качествами наиболее часто пользуются при 

создании хрустальных изделий, ведь здесь для художника важны именно 

четкие грани и определенная симметрия, при которых свет будет наиболее 

сильно преломляться, создавая эффект свечения. Однако следует отметить, что 

при движении зрителя вокруг произведения преломление лучей с разных 

позиций также создает иллюзию подвижности формы. 

Конструкция формы тоже может быть разной: как ярко выраженной, 

простой, так и завуалированной — сложной для восприятия, скрытой за 

скульптурной пластикой объемов.  

Что же касается декора художественных произведений из стекла, то здесь 

следует сказать о том, что стекло само по себе является очень выразительным. 

Поэтому его декорирование в большинстве случаев призвано лишь 

подчеркнуть его красоту, именно тогда достигается наибольшая гармония в 

готовом произведении. В качестве декорирования чаще всего показываются 

возможности стекольной массы и сложность работы с ней (филигранная нить, 

миллефиори и т. д.), используется контраст фактур (матовый рисунок на 

глянцевой поверхности), но также могут привлекаться и другие материалы 

(сусальное золото для межслойного золочения, роспись эмалевыми красками 

и т. д.). Таким образом, декор никогда не становится главным в произведении, а 

воспринимается единым с его формой.  

Еще одним фактором воздействия является цвет. Р. Арнхейм говорил, что 

несмотря на то, что форма является более эффективным средством 

коммуникации, чем цвет, экспрессивного воздействия цвета нельзя достичь с 

помощью формы [1, с. 313]. В случае со стеклом можно встретиться с рядом 

сложностей в восприятии цвета. Так как поверхность стеклянных изделий чаще 

всего глянцевая, то в ней отражается все окружающее пространство. Помимо 

этого, сквозь полупрозрачное цветное стекло может просматриваться фон или 

пространство зала. Следовательно, цвет произведения в зависимости от того, 

какие у него непосредственные соседи, может коренным образом меняться. 

Вплоть до того, что окраска экспоната может визуально меняться из-за фона, на 

котором он представлен [2, с. 228].  
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Неоднозначно отношение стекла и со светом. Оно, благодаря своим 

возможностям поглощать, рассеивать, преломлять и отражать свет, способно 

создавать различные оптические иллюзорные эффекты в пространстве, а также 

растворяться в нем. В этом случае справедливо приведенное выше замечание 

по поводу хрустальных предметов, которые имеют высокую степень 

преломления и тем самым рождают игру света. Это особенно важно учитывать 

в экспозиции, так как неправильно установленный свет или местоположение 

способно «уничтожить» произведение. И наоборот, правильно выставленный 

свет, игра с тенью и правильное расположение позволяют оживить работу 

художника, дать ему «играть свою роль». 

Также стекло требует определенной обособленности от произведений, 

созданных в другом материале, так как по своей природе стекло — очень 

хрупкий материал с вечно меняющейся формой, с сияющими бликами. Он 

создает ощущение легкости и невесомости. Другой более плотный, тяжелый 

материал может просто «задавить »  его. Однако эти же свойства при 

правильном обращении позволяют стеклу прекрасно взаимодействовать и с 

интерьерной средой, и с открытым пространством природного ландшафта. 

Перечисленные выше элементы — форма, конструкция, декор — это то, 

из чего складывается визуальный образ любого объекта. Однако стекло как 

материал накладывает свои специфические особенности на экспонаты, из 

которого они сделаны. Так, форма в зависимости от техники изготовления и 

обработки может восприниматься текучей или статичной, конструкция — ярко 

выраженной или скрытой объемами, а декор направлен на раскрытие красоты 

материала. Цвет и свет как средства экспрессивного воздействия соотносятся в 

стекле с такими его свойствами, как прозрачность, блеск, поглощение и 

преломление световых лучей, что, в свою очередь, создает различные 

иллюзорные эффекты.  
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6. ПРОБЛЕМЫ ЭКСПЕРТНОЙ ДЕЯТЕЛЬНОСТИ  В 

СФЕРЕ СОВРЕМЕННОГО АРТ-РЫНКА 

УДК 7.075:7.067:76.03 

К. А. Бузунова 

ПРОИЗВЕДЕНИЯ Н. Н. КАРАЗИНА  

НА СОВРЕМЕННОМ АНТИКВАРНОМ РЫНКЕ 

(УНИКАЛЬНОЕ И ТИРАЖИРОВАННОЕ) 

В статье рассматриваются произведения художника Н. Н. Каразина 

(1842–1909) — живопись, графика, тиражная продукция (открытки, книги, 

альбомы) — на основе данных антикварных и аукционных домов. В процессе 

исследования выявлена ценность художественных произведений на основе 

провенанса, эстимейтов и итогов продаж, популярность художника на 

антикварном рынке и роль техники и материалов в формировании цены. 

Ключевые слова: Н. Н. Каразин, арт-рынок, антикварный рынок, 

графика, русское искусство XIX–XX вв. 

K. A. Buzunova 

ART WORKS OF N. N. KARAZIN  

IN THE MODERN ANTIQUARIAN MARKET 

(UNIQUE AND REPRODUCED) 

The article considers the works of the artist N. N. Karazin (1842–1909) – 

painting, graphics, circulation products (postcards, books, and albums) – based on 

data of the antique and auction houses. During the research, the value of artistic 

works based on provenance, estates and sales results, the popularity of the artist in the 

antiquarian market and the role of technology and materials in the formation of the 

price was revealed. 

Key words: N. N. Karazin, art market, antiquarian market, graphics, Russian 

art of the 19th-20th centuries. 

Николай Николаевич Каразин (1842–1909) — деятель разносторонний и 

плодотворный. В первую очередь он прославился как талантливый 

рисовальщик, однако проявил он себя и в других сферах деятельности. В боях в 

Туркестане он дослужился до звания штабс-капитана, в 1907 году получил 

звание академика живописи, работал военным корреспондентом, писал 

литературные произведения, сотрудничал с различными изданиями, в числе 

которых «Всемирная иллюстрация», «Нива», «Север» и др.; участвовал в 

этнографической экспедиции на Аму-Дарью, организованной Русским 

географическим обществом, за что ему было присуждены высшие награды на 

географических выставках в Лондоне и Париже. Один из основателей 
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Общества русских акварелистов. Участник многочисленных художественных 

выставок, он создал огромное количество живописных и графических 

произведений в основном с изображением батальных сцен или темы Средней 

Азии. Последнее принесло ему славу талантливого художника и иллюстратора. 

О Николае Каразине написано много монографических работ [1, 3, 4].  

Графические произведения составляют основную часть творческого 

наследия Каразина. Сюда входят иллюстрации к литературным произведениям, 

открытки, отдельные рисунки и т. д. На различных антикварных рынках и 

аукционных торгах можно встретить огромное количество работ Каразина, 

которые рассматриваются в данной статье в ракурсе оригинальной и тиражной 

графики. 

Произведения Каразина проходили через самые крупные и известные 

аукционные дома. Так, небольшая акварельная работа The hawking party 

в 2011 году была продана на аукционе Christie’s за £ 16 2501.  

На Sotheby’s также было продано несколько графических и акварельных 

работ Каразина, причем большой популярностью пользовались изображения с 

упряжкой [5]. На аукционе 2008 года эстимейт акварели The coach оценивался в 

£ 25 000–35 0002. Акварель Travelers driving a troika after the rain в 2013 году 

была продана за $ 8 1253. 

Последний аукцион, в котором участвовала работа Кразина, прошел 

3 апреля 2020 года в формате онлайн, и на нем была выставлена акварель с 

туркестанским мотивом.  

Что касается тиражированных произведений, то к ним относятся все 

репродукции Каразина. Самый популярный лот из этого раздела — книги, 

проиллюстрированные Каразиным. На сайте аукционного дома «Литфонд» 

представлено более 70 лотов [2], в которых присутствует имя Каразина. 

Большинство из них — книги авторства Каразина или же иллюстрированные 

им. Как правило, средний эстимейт изданий — ₽ 10 000–20 000. Самый 

высокий эстимейт имеют лоты с изданиями Э. Э. Ухтомского «Путешествие 

на Восток Его Императорского Высочества государя Наследника Цесаревича 

1890–1891» в трех томах, изданное в 1893–1897 гг. и проиллюстрированное 

Н. Каразиным. Роскошные издания в коленкоровых переплетах в зависимости 

от состояния оцениваются до ₽ 400 000 на различных аукционных торгах: на 

«Литфонде», в аукционном доме «Империя»4 и др. На зарубежных аукционах 

трехтомное издание оценивается в $ 5 000 (на момент продажи в сентябре 

2017 года — приблизительно ₽ 290 000)5. Произведение можно назвать 

монументальным трудом Ухтомского, ставшим детальной хроникой 

путешествия Великого князя Николая Александровича по странам Востока. 

Огромное число превосходных иллюстраций Каразина, исполненных внутри 

текста и на отдельных листах, гармонично дополняют текст. Так, высоко 

издание оценивается по нескольким причинам: состояние книг, тема 

произведения (путешествие цесаревича), имя автора Э. Ухтомского и 

иллюстратора Н. Каразина, материалы, а также оформление издания с 

использованием золотых обрезов.  
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Среди тиражированных произведений Каразина большую популярность 

имеют открытки, фоторамки, а также фарфоровые изделия с репродукциями 

Каразина, изготовленные заводом Корниловых. Среди репродукций Каразина 

для фарфора большой популярностью пользуются русские мотивы, в частности 

бытовые сцены крестьянской жизни, упряжки с тройкой или мотивы русской 

природы. Изображение выполнялось в технике хромолитография. Фарфоровые 

изделия проходят через торги аукционного дома «Русская эмаль»6. 

Таким образом, значимость персоны Николая Каразина и его творческого 

наследия высоко оценена как на российском, так и на зарубежном арт-рынке, 

причем если в России спрос имеют альбомы и произведения, написанные или 

иллюстрированные Каразиным, то за рубежом популярны акварели художника 

с русскими мотивами.  

Примечания: 
1Nikolai Karazin. The hawking party (1907, pencil, watercolour and gouache 

on paper, 29,2 x 45,5 cm). Christie’s. Russian Art (London), 28 November 2011. Lot 

12. Estimate: GBP 8 000–12 000; price realized: GBP 16 250.
2Nikolai Nikolaevich Karazin. The coach (1902, watercolour and gouache on 

paper, 52 x 86,5 cm). Sotheby’s. Russian paintings (London), 25 November 2008. 

Lot 418. Estimate: GBP 25 000–35 000.  
3Nikolai Nikolaevich Karazin. Travelers driving a troika after the rain (1902, 

watercolor and gouache, heightened with white, on paper laid down on paperboard, 

28,9 x 48,9 cm). Sotheby’s. Old master and 19th century European paintings and 

drawings, including property from the estate of Giancarlo Baroni (New York), 01 

February 2013 – 02 February 2013. Lot 785. Estimate: USD 7 000–9 000; price 

realized: USD 8 125. 
4Ухтомский Э.Э. Путешествие на Восток Его Императорского 

Высочества государя Наследника Цесаревича [Николая Александровича]: 

1890–1891. СПб., Лейпциг: Ф.А. Брокгауза, Аукционный дом «Империя». 

Аукцион № 56, 23.02.2018. Лот № 177. Эстимейт: RUB 300 000–350 000; цена 

продажи: RUB 500 000. 
5Esper Esperovich Ukhtomskii, Travels in the East of Nicholas II, Emperor of 

Russia When Cesarewitch 1890–1891. St. Petersburg, Leipzig: F.A. Brockhaus. The 

Bidder. Auction 20 Part 2. Decorateve Art, porcelain, silverware, Asiatica, Tools and 

Devices, Toys, Eretz Israel Books and Papers, Israeliana Items, Judaica, Photography 

and postcards, Banknotes and coins, Israeli and international art and many other 

issues. Israel. Sep 17, 2017. Lot 813. Start price: USD 5 000. Not sold. 
6Братья Корниловы. Каразин. Подстаканник с изображением лошадей, 

птицы, верстового столба и путников (1884–1917 гг., фарфор; хромолитография, 

золочение, высота — 7,5 см, диаметр — 8 см). Аукционный дом «Русская 

эмаль». Ежемесячный аукцион русского и западноевропейского искусства, 28 

марта 2020 г. Лот № 480. Эстимейт: RUB 20 000–30 000; цена продажи: 

RUB 50 000. 
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УДК 738.1 

А. В. Миттал 

ПРОБЛЕМЫ АТРИБУЦИИ И ОЦЕНКИ  

ИЗДЕЛИЙ ОТЕЧЕСТВЕННОГО ФАРФОРА 

ВТОРОЙ ПОЛОВИНЫ XIX ВЕКА НА СОВРЕМЕННОМ АРТ-РЫНКЕ 

В докладе рассматриваются проблемы оценки и атрибуции предметов 

отечественного фарфора второй половины XIX века, с которыми сталкивается 

эксперт в современных реалиях. На конференции будет представлен краткий 

обзор типов фарфоровых изделий, с которыми возникают трудности при 

атрибуции, а также анализ факторов, снижающих конечную стоимость 

предмета на современном арт-рынке. 

Ключевые слова: русский фарфор, религиозный фарфор, иконостас, 

пасхальное яйцо, фарфоровая икона, атрибуция, арт-рынок. 

A. V. Mittal 

PROBLEMS OF ATRIBUTION AND EVALUATION 

OF DOMESTIC PORCELAIN PRODUCTS  

OF THE SECOND HALF OF THE 19TH CENTURY  

ON THE MODERN ART MARKET 

The report deals with the problems of evaluation and attribution of domestic 

porcelain items of the second half of the 19th century, faced by the expert in modern 

realities. The conference will provide a brief overview of the types of porcelain items 

that are difficult to attribute. An analysis of factors that reduce the final cost of an 

item in the modern art market will be considered. 

Key words: Russian porcelain, religious porcelain, iconostasis, Easter eggs, 

porcelain icon, attribution, art market. 

Одним из основных условий легального бытования произведения 

искусства, в частности отечественного фарфорового изделия, на арт-рынке 

является его подлинность. Для доказательства подлинности обязательно 

проводится атрибуция, которая в первую очередь нужна для первичного 

знакомства с предметом, а также для выявления возможных подделок. Далее, 

для актуализации предмета из фарфора на арт-рынке необходимо произвести 

актуальную оценку товара. 

С начала 2000-х гг. у отечественных и европейских исследователей и 

коллекционеров заметен повышенный интерес к изделиям из фарфора 

отечественных производств до 1917 года. Особое внимание привлекает 

православная традиция русского искусства второй половины ХIХ века, 

значительное количество произведений которой связано с данной темой. Такое 

положение дел на арт-рынке создает почву для появления качественных 

подделок предметов из фарфора на религиозную тематику вне зависимости от 

времени создания — как на рубеже XIX и ХХ вв., так и в настоящее время.  



150 

Актуальность данной темы также подтверждает факт появления 

большого количества изделий русского фарфора на религиозную тематику на 

аукционах в Европе и Америке. Обращения европейских аукционных домов к 

специалистам из России, компетентным в вопросах атрибуции предметов 

отечественного фарфора, говорит о востребованности подобных исследований 

как на территории России, так и в Европе. 

Процесс изучения фарфорового изделия можно представить 

следующим образом: 

- анализ источника поступления изделия; 

- определение функционального назначения; 

- определение материала и технологии производства; 

- определение времени, места и центра производства, художника 

и мастера, среду бытования; 

- определение связи предмета с историческими социально-культурными 

процессами, явлениями, событиями и их участниками; 

- определение художественного стиля изделия, особенностей формы, 

материала, технологии обработки, живописного оформления; 

- анализ степени физической сохранности предмета, определение 

способов хранения и эксплуатации. 

Данные методы являются поверхностным анализом фарфорового 

изделия, но их уже достаточно для выявления оценки и атрибуции. Если в 

каком-либо из пунктов выявлены несоответствия или сомнения в подлинности, 

предмет следует отправить на профессиональную экспертизу для получения 

экспертного заключения на фарфоровое изделие. Именно экспертное 

заключение как документ будет являться подтверждением (или 

опровержением) подлинности предмета.  

Основными методами атрибуции фарфоровых изделий являются: 

- историко-архивный поиск; 

- химико-технологическая экспертиза;  

- искусствоведческое исследование. 

Процесс определения выпускающей фарфоровой мануфактуры, автора 

формы, росписи и т. д. предполагает наличие сравнительного материала, для 

музеев, собраний и коллекций это не составит труда. Но у представителей 

арт-рынка таких фондов нет, поэтому очень важно иметь опыт работы с 

фарфоровыми изделиями, иметь различные справочники с клеймами 

фарфоровых фабрик, заводов разных годов и знать манеру наиболее известных 

художников по фарфору.  

Определение времени создания фарфоровых изделий религиозной 

тематики является относительно простой задачей. Предметы религиозного 

фарфора имеют определенную символику как в художественном исполнении, 

так и в исполнении формы, а также несут характерный для каждого из 

предметов функционал. 

Условно можно разделить религиозные изделия из фарфора на группы: 

- иконостасы; 

- иконы; 
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- осветительные приборы (паникадила); 

- предметы прикладного назначения (лампадки, подсвечники, киоты); 

- пасхальные подарки (пасхальные яйца). 

Интересным примером может послужить фарфоровый иконостас 

Покровской церкви производства завода фарфоровой мануфактуры 

А. М. Миклашевского в с. Волокитино (1856–1857). Иконостас выполнен из 

фарфора и расписан с использованием полихромной глазури и золочения. 

Считается первым фарфоровым иконостасом в мире. 

Фарфоровые детали иконостасов, оставшиеся от некогда законченных 

произведений религиозной тематики, в большинстве своем были утеряны в 

период 30-х годов ХХ века, когда разрушались и разграблялись многие 

православные храмы на территории СССР. Эти события обрекли 

исследователей на скудность сравнительного материала для исследовательской 

деятельности. Образцы для сравнительного анализа в единичных 

фрагментарных экземплярах сейчас можно найти только в музейных фондах, но 

благодаря архивным фондам сохранились авторские эскизы и зарисовки. 

Иконы можно встретить на арт-рынке в небольшом количестве, но, как 

правило, это расписанные фарфоровые пласты производства частных 

фарфоровых мануфактур. Например, икона с изображением святого Сергия 

Мученика и святого Алексея Митрополита Московского, созданная 

ориентировочно в конец XIX — начало ХХ века. 

Лампады и подсвечники также часто встречаются на арт-рынке в 

разнообразных исполнениях. Самые известные предметы были созданы на 

фарфоровой фабрике Товарищества Кузнецовых.  

Одним из известных фарфоровых осветительных приборов является 

паникадило Покровской церкви производства завода фарфоровой мануфактуры 

Миклашевского в с. Волокитино.  

Пасхальные яйца встречаются на арт-рынке чаще всего, но с их 

атрибуцией возникают сложности из-за редко встречающихся клейм. Они 

имеются только на предметах Императорского фарфорового завода.  

Небольшое количество предметов религиозного фарфора делали также 

для своеобразного экспорта, а точнее для подарков на православные праздники 

членам семей высших чинов и императорской семье, проживающих в Европе. В 

том числе поэтому много изделий русского фарфора на религиозную тематику 

до сих пор встречаются на европейских аукционах.  

Таким образом, создание обширного и подробного труда об атрибуции и 

оценке предметов из русского фарфора религиозной тематики необходимо 

современному арт-рынку. Приведенная выше систематизация поможет в 

развитии этого направления и облегчит работу не только сотрудников 

музейных фондов, но и участников арт-рынка в России и Европе. 
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С. Г. Шашлова 

КЕРАМИКА ЗУНИ НА СОВРЕМЕННОМ АРТ-РЫНКЕ 

В статье исследуется искусство коренного населения США на материале 

традиционных ремесел народа пуэбло зуни. В результате выполненного 

анализа, касающегося описания характерных признаков керамических изделий 

зуни, уделяется внимание представленности искусства индейцев на арт-рынке и 

ценовой политике в современных галереях. Вопрос требует дальнейшего 

изучения. 

Ключевые слова: керамика, художественный рынок, традиционные 

ремесла, пуэбло, зуни. 

S. G. Shashlova 

ZUNI CERAMICS ON THE MODERN ART MARKET 

The author examines the art of the American Indian population of the United 

States concentrating studies on the traditional crafts of the Zuni Pueblo people. 

Attention is paid to the representation of the Indian art on the art market and pricing 

policy in modern galleries, basing conclusions on a result of the analysis concerning 

the description of characteristic features of Zuni ceramic products. The issue requires 

further study. 

Key words: ceramics, pottery, art market, traditional crafts, Zuni Pueblo 

people, Indian art. 

Творчество индейцев США — многогранная область искусства, мало 

исследованная в отечественной литературе. Зачастую считается, что искусство 

коренного населения — достояние музеев, однако созданные индейцами 

произведения активно участвуют в современном арт-рынке США, 

популяризируя традиционное творчество коренных народов. В настоящей 

статье речь пойдет о керамике зуни, принадлежащих к группе народов пуэбло, 

проживающих на территории штата Нью-Мексико.  

Резервация зуни —наиболее крупное в настоящий момент поселение 

народов пуэбло. Их культурные и религиозные традиции тесно связаны с 

окружающим пейзажем: горами, речными путями, лесами и пустыней. Зуни 

известны своим мастерством в изготовлении керамических и ювелирных 

изделий, обмен и торговля которыми стали одними из способов экономической 

организации народа [5]. До середины прошлого века керамика уступала место 

ювелирному искусству, ставшему «двигателем» экономического развития 

резервации, однако в настоящий момент гончарное ремесло восстановлено 

в качестве одного из основных занятий благодаря программам по изучению и 

сохранению традиций, проводимым на уровне среднего образования 
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в поселении и поддерживаемым известными семьями мастеров 

керамики зуни [2]. 

Традиция керамических изделий известна зуни более тысячи лет. Как и в 

доколумбовые времена, для создания произведений не используется гончарный 

круг — мастера вручную лепят сосуд спиралевидной техникой, а затем 

полируют его, доводя изделие до желаемого результата. Глину зуни добывали 

на вершине Корн-Маунтен, находящейся в пяти километрах от пуэбло. 

Добытый материал очищался, высушивался в течение нескольких дней и затем 

смешивался с дробленными керамическими осколками и камнями, что 

позволяло создать прочный состав смеси для изготовления последующих 

изделий — незавершенная керамика имеет мелово-белый цвет, что является 

характерной чертой глиняных предметов данного региона. Как отмечает 

исследователь керамики пуэбло Рут Л. Банзел, мастера зуни не следовали 

четким пропорциям при создании смеси, интуитивно ориентируясь на 

тактильные ощущения [1, с. 6]. Именно текстура глиняного изделия может 

стать определяющим фактором при определении провенанса. Керамика зуни 

отличается тяжестью и шероховатой поверхностью, толстые и пористые стенки 

сосудов помогали сохранять воду свежей в жарком климате, так как кувшины 

создавались в первую очередь для утилитарных целей. Часто изделия зуни 

сравнивают с соседними пуэбло акома, однако происхождение предмета можно 

определить по форме: сосуды зуни, имеющие форму сферы диаметром от 12 до 

15 дюймов, отличаются четко выраженным разграничением между горлышком, 

туловом и основанием, которое, в отличие от других пуэбло, зуни не полируют, 

оставляя неровности, сказывающиеся на будущем узоре. Горлышко кувшина 

обычно размером с ширину ладони, что составляет примерно ¼ от 

декорированной части сосуда, и равно основанию [1, с. 13]. Узор на керамике 

зуни обычно наносится черной, коричневой и красной краской на белом или 

красном фоне. Некоторыми из наиболее распространенных рисунков являются: 

«сердечный олень» — изображение оленя с открытым ртом, через который 

проходит стрела к «сердцу» животного, символизирует удачу в охоте; лягушки, 

головастики и «дождевые птицы» — символы воды; стрекозы — символ 

дождевых облаков; цветы, перья и тонкая линия кросс-штриховки, часто 

располагающиеся на горлышке сосуда, отображали повседневную красоту 

вокруг поселения; зигзагообразные узоры, украшающие водные сосуды, 

символизировали «ломанные линии» ручьев, то есть жизненно важной 

проточной воды [1, с. 13]. 

Сохраняя традиции и аутентичность в своих произведениях, зуни создают 

горшки, чаши и мелкие пластичные фигурки из камня, «фетиши» зуни, 

изображающие тотемных животных, которые можно встретить в галереях, 

расположенных сравнительно недалеко от резервации — характерной чертой 

является то, что они расположены вблизи крупных поселений индейцев, что 

можно рассматривать как продолжение традиции trading posts — торговых 

постов, существующих для обмена и торговли белого населения с индейцами с 

колониальных времен. Что касается цен, то, как отмечается в исследовании 

Рута Л. Банзеля, в 1924 году керамические изделия, изначально не 
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предполагаемые для продажи, новые или с малозаметными признаками 

использования, могли достигать цены $ 1–3, что в пересчете на современные 

цены, с учетом инфляции, составляет примерно $ 45 за один кувшин. 

Керамические изделия, которые служили в качестве оплаты долга или залога у 

лавочника, торгующего «индейскими диковинками», могли стоить гораздо 

меньше, что заметно снижало общий уровень цен на керамику пуэбло зуни. 

Высокие цены могли быть запрошены за древние или редкие сосуды и чаши, 

что случалось редко [1, с. 5]. В настоящее время цены на глиняные 

произведения варьируются в зависимости от известности мастера и качества 

изделия — особо ценными считаются редкие изделия со следами 

«этнографического износа». Горшки зуни олла, датируемые 1880-ми, могут 

достигать в цене $ 14 500 [8], в то время как работа современного гончара, 

например Джейми Пейнетса, создающего классические горшки зуни, может 

достигать $ 2 400 [7]. Семья Пейнетса считается одной из ведущих мастеров на 

рынке по производству керамики зуни, создающей различные пластичные 

изделия, цены на которые начинаются с $ 175 [6]. Что касается мелкой 

пластики, то цены зависят в первую очередь от используемого материала, 

полудрагоценных камней и именитости мастера. К примеру, фигурка горного 

льва из лазурита, созданная ювелиром Гиббсом Отоле, достигает в цене $ 880 

[3], однако созданный им же фетиш черепахи из змеевика стоит $ 100 [4].  

Выражение своих культурных и религиозных традиций в искусстве 

помогают зуни сохранять наследие предков современном мире, закрепляя его в 

материальных предметах, которые словно объединяют прошлое и настоящее. 

Торговля декоративно-прикладным искусством, не теряя своей актуальности на 

протяжении долгого периода времени, помогает создать экономически 

стабильную базу для дальнейшего развития и сохранения культурного наследия 

для будущих поколей, что является невероятно важным для любого коренного 

народа в эпоху глобализации. 
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7. ПРОБЛЕМЫ ПОДГОТОВКИ СПЕЦИАЛИСТОВ В 

УСЛОВИЯХ ХУДОЖЕСТВЕННОГО РЫНКА 

УДК 7.021.3 

А. В. Васильев 

ПРОБЛЕМАТИКА ПОДГОТОВКИ 2D-ХУДОЖНИКОВ  

В КОНТЕКСТЕ ОСОБЕННОСТЕЙ ЦИФРОВОГО РЫНКА 

ИЗОБРАЗИТЕЛЬНОГО ИСКУССТВА 

В статье рассматривается проблематика подготовки художников к работе 

в цифровой метасреде. Проводится анализ потребностей современной 

индустрии цифрового изобразительного искусства. Сопоставляются методы 

обучения классической изобразительной школы и потребности современного 

арт-рынка. Делается вывод о навыках и профессиональных умениях, требуемых 

от молодого специалиста в сфере цифрового 2D-искусства.  

Ключевые слова: CG Art, 2D-художник, цифровое искусство, 

концепт-дизайн, проектирование, массовое искусство.  

A. V. Vasilyev 

PROBLEM OF TRAINING 2D ARTISTS 

IN THE CONTEXT OF THE DIGITAL ART MARKET 

The article deals with the problem of preparing artists for work in the digital 

meta-environment. The analysis of the needs of the modern industry of digital visual 

arts is given. The methods of teaching in classical art school and the needs of the 

modern art market are compared. The conclusion is made about the professional 

skills required from a young specialist in the field of digital 2D art. 

Key words: CG Art, 2D artist, digital art, concept design, mass art. 

В постинформационной картине современного арт-рынка в последние 

годы сформировалось новое направление цифрового изобразительного 

искусства. Идеологически это направление прежде всего ближе к классической 

системе ремесленного искусства, относящей нас к профессии художника, 

сформировавшейся еще в эпоху Возрождения. Речь идет о CG Art, а именно о 

двухмерной графике (далее — 2D-графика), которая объединила традиции 

классической изобразительной школы и элементы проектного 

дизайн-мышления. 

В реалиях современного рынка предоставления товаров и услуг развилась 

новая отрасль медиаконтента, в которой на сегодняшний день формируются 

свои собственные метавселенные. Каждый из таких новых образов 

представляет собой комплексный продукт, в создании которого зачастую 

задействуются десятки и сотни людей. К ряду таких метапродуктов, вошедших 

в повседневный обиход, относится и сфера развлечений. Кино, видеоигры, 

комиксы, мультипликация и множество других синергетических цифровых 

https://teacode.com/online/udc/7/7.021.3.html
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товаров в первую очередь оперируют визуальными образами, посредством 

которых и производится воздействие на конечного реципиента. 

При создании какого-либо продукта цифровой сферы развлечений, будь 

то дизайн персонажа фильма, разработка локации в видеоигре или же 

разработка самостоятельной цифровой иллюстрации как итогового продукта, 

задействуется цифровой 2D-художник. Он выступает в роли ремесленника и 

дизайнера, проектирующего и воплощающего новый образ. В ряд навыков 

такого специалиста входят умения продумывать концепцию образа продукта, 

его структуру и подачу, а также навыки по визуализации и презентации 

проекта. Если говорить о сфере деятельности именно 2D-графики, то для 

качественного результата от художника требуются знания в сфере 

дизайн-проектирования и маркетинга, а также профессиональное 

художественное образование (ил. 1).  

На территории Российской Федерации на сегодняшний момент не 

существует школ высшего профессионального образования, позволяющих 

будущим художникам получить конкурентноспособные навыки для реализации 

себя на рынке современного прикладного цифрового искусства. Наблюдается 

раскол между классической изобразительной школой и новыми течениями в 

отечественном цифровом медиапространстве: «Диалектическая общность 

традиционализма и новаторства художественной школы — фактор 

эффективности и оптимальности ее существования. Влияние явлений, не 

разрушающих целостность генотипа школы, обеспечивает ее инвариантность и 

историческую динамику» [1, с. 42]. Ощущается острая необходимость 

совмещения инновационных цифровых технологий и классической системы 

художественного образования. В контексте современного информационного 

поля цифровое пространство является не только инструментом исполнения, но 

и вспомогательной метасредой, позволяющей распределить поток входящей 

информации для художника [2, с. 11]. Такая гибридная система практического 

и теоретического обучения позволит не только повысить эффективность 

текущего учебного процесса, но и подготовит молодого специалиста к работе в 

цифровом пространстве современного медиарынка.  

Также стоит упомянуть и о самообразовании в контексте современной 

идеологии доступности информации в интернете. На различных сайтах 

находятся сотни уроков, посвященных освоению профессии 2D-художника, но 

зачастую качество таких информационных ресурсов сомнительно. Отсутствует 

качественный фильтр, в связи с чем сам пользователь вынужден выполнять 

функцию такового [4, с. 46]. Тем не менее, не стоит полностью исключать 

контент такого рода из поля зрения, так как умение самостоятельно проводить 

сбор и анализ данных является одним из важнейших навыков для работы 

2D-художника (ил. 2). Необходимо учитывать новые особенности визуального 

искусства в контексте цифрового пространства и формировать актуальные 

методы профессионального художественного образования, основанные на 

синергетике и идеях мягкого моделирования [5, с. 50]. 

Если затрагивать вопрос об особенностях 2D-искусства в целом и 

отличительных чертах работы 2D-художника в частности, то необходимо также 
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рассматривать особенности формирования рабочих паттернов у нового класса 

художников. В силу ориентированности сферы развлечений на массового 

потребителя эстетическая составляющая многих продуктов не является 

ведущей характеристикой. Узнаваемый образ, который понятен и знаком 

большинству — вот главный критерий в работе большинства современных 

2D-художников. Развитие цифровых носителей и медиапространства в целом 

повлекло за собой и рост базы потенциальных клиентов, что, с одной стороны, 

положительно повлияло на создание новых рабочих мест для цифровых 

художников, но, с другой стороны, унифицировало художественный язык, 

лишив тем самым массовое цифровое искусство индивидуальности. Апофеозом 

этой тенденции стал казуальный стиль в цифровой иллюстрации и 

концепт-дизайне (от англ. casual — «повседневный», «обычный»). 

Произведения цифровых 2D-художников, работающих в нем, зачастую очень 

похожи между собой. Все дело в том, что казуальная стилистика оперирует 

образами, которые знакомы наиболее широкому спектру потенциальных 

зрителей (ил. 3). Главная задача этого стиля — узнаваемость и понятность 

образов, поэтому приемы, используемые в работах в таком стиле, 

унифицированы. В результате развитие современной индустрии цифрового 

2D-искусства стагнирует и все больше становится зависимым от коммерческой 

составляющей рынка визуальных развлечений, превращаясь в прикладное 

ремесленное направление. Существующие системы образования для цифровых 

художников являются в большей мере набором курсов, где дают лишь набор 

технических навыков, необходимых для выполнения технического задания 

заказчика, а не самостоятельной творческой работы.  

С другой стороны, обучение лишь на базе классической изобразительной 

школы, без привнесения новых технологий и тенденций извне приводит к тому, 

что художественное сообщество разделяется на два вектора: традиционное и 

цифровое изобразительное искусство. Это чревато тем, что в случае с 

классическим художественным образованием молодой художник хоть и 

является высококвалифицированным специалистом в сфере изобразительного 

искусства, но при этом совершенно не востребован на цифровом рынке в силу 

неспособности работать по стандартам современной индустрии. При этом 

люди, изначально нацеленные на работу в цифровой изобразительной 

индустрии, в большинстве своем не получают качественного 

профессионального художественного образования, что отражается на общем 

уровне работ на рынке. В результате чего общий уровень 2D-графики лишен 

эстетических качеств, присущих классическому искусству.  

Для формирования 2D-художника как специалиста, отвечающего 

современным запросам профессионального рынка, требуется совмещение 

классических теоретических и практических дисциплин с новыми цифровыми 

наработками в сфере изобразительного искусства и дизайн-проектирования. 

Современная индустрия цифрового искусства сформировала новую отрасль, в 

которой требуются специалисты, умеющие не только обращаться с 

информацией, но и создавать уникальный визуальный контент. Эта сфера 

постоянно развивается и расширяется, создавая новые рабочие места для 
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молодых специалистов. Но также помимо роста идет постоянное развитие и 

совершенствование профессии, что требует моментальной реакции от 

образовательной сферы, поэтому стоит отказаться от жестко 

регламентированных ученых программ, введя в процесс подготовки 

современных прикладных художников цифровой инструментарий: «Процесс 

обучения должен строиться исходя из того, что операции с компонентами 

виртуальной реальности потенциально идентичны операциям с реальными 

инструментами и предметами» [3, с. 52]. 

Для качественного изменения уровня современного цифрового 

отечественного 2D-искусства требуется новый подход к формированию 

художника как специалиста в сфере прикладного станкового искусства. 

Результат работы цифрового художника в метасреде выступает и как 

самостоятельное произведение искусства, и как элемент медиапродукта, что 

требует переосмысления подходов к обучению станкового художника как 

цифрового дизайнера, решающего поставленные задачи в ходе создания новых 

метаобъектов цифрового искусства.  
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Иллюстрации 

Ил. 1. Концепт-арт окружения и подробный дизайн элементов сцены 

для игры NARAKA BLADEPOINT от компании 24 Entertainment 
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Ил. 2. Концепт-дизайн иллюстрации и итоговый результат 

для ККИ Hearthstone 

Ил. 3. Иллюстрация в казуальном стиле  

к коллекционной карточной игре Hearthstone 
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УДК 378.1 

Д. А. Дриаев 

ПРОЕКТНАЯ ДЕЯТЕЛЬНОСТЬ МАГИСТРАНТОВ  

В КАЧЕСТВЕ КУРАТОРОВ НА ПЛОЩАДКЕ «ТОЧКА КИПЕНИЯ» 

УДМУРТСКОГО ГОСУДАРСТВЕННОГО УНИВЕРСИТЕТА 

Разобраны вопросы, связанные с организацией проектной деятельности 

студентов на площадке «Точки кипения». Также подчеркивается 

необходимость включения в проектную деятельность магистрантов в качестве 

кураторов. Раскрывается актуальность проектной деятельности и изучения 

студентами истории, этнографии и художественных дисциплин. Доказана 

необходимость проектной деятельности в учебных организациях высшей 

школы. 

Ключевые слова: проектная деятельность, педагогика, художественное 

образование, наставничество, сохранение традиций и культуры этносов 

Удмуртской Республики, предакселератор НТИ. 

D. A. Driaev 

PROJECT ACTIVITIY OF UNDERGRADUATE STIDENTS 

AS CURATORS OF THE “TOCHKA KIPENIJA” SITE  

IN THE UDMURT STATE UNIVERSITY 

The issues related to the organization of students’ project activities at the 

“Tochka Kipenija” Site are analyzed. The need to include undergraduates as curators 

into the project activities is also emphasized. The relevance of project activities and 

students’ study of history, ethnography and art disciplines is revealed. The necessity 

of project activity in educational institutions of higher education is proved. 

Key words: project activity, pedagogy, art education, mentoring, preservation 

of traditions and culture of ethnic groups of the Udmurt Republic, 

NTI pre-accelerator. 

Предакселератор НТИ (национальная технологическая инициатива) — 

это интенсив по созданию, развитию технологических команд и проектов. 

Студенты создают проекты, которые в дальнейшем могут стать стартапами. 

Образовательные лекции и консультации специалистов помогают в доработке 

идеи, объясняют правильный алгоритм работы и направляют по успешной 

траектории развития. Студенты Института искусств и дизайна разрабатывали 

проект в «Точке кипения» Удмуртского государственного университета. Это 

одна из сотни площадок, которые действуют по всей стране и способствуют ее 

техническому развитию. «Точки кипения» работают с бизнес-партнерами, 

студентами, помогают в развитии проектной деятельности и заинтересованы в 

хороших проектах, направленных на развитие науки, искусства и техники 

России. Команда автора данной статьи вошла в финал 



164 

проектно-образовательного интенсива «От идеи к прототипу» от Удмуртского 

государственного университета. На интенсиве студенты обучаются по 

индивидуальной программе, организаторы используют цифровые инструменты 

для контроля и управления образовательным процессом. Также команда 

проекта стала победителем финала предакселератора НТИ «Топ 100 проектов 

предакселератора НТИ». Это говорит о правильно организованной работе, 

дружной команде и интересе к научной, творческой деятельности. 

Проектная деятельность играет важную роль в образовательном процессе, 

и с каждым годом увеличивается ее популярность в научном и культурном 

пространстве. В первую очередь работа над проектами формирует новые 

компетенции у студентов, помогает понять современные проблемы и методы их 

решения. Также работа в команде формирует коммуникативные и социальные 

навыки, ораторское искусство и взаимодействие с передовыми методиками и 

технологиями. 

В начале 2021 учебного года автору данной статьи предложили стать 

куратором группы студентов Удмуртского государственного университета и 

организовать работу над проектом «Современная коллекция этноодежды в 

стилистике народов Удмуртии». Для магистранта, обучающегося по программе 

«Теория и практика художественно-педагогического процесса» это отличная 

возможность попробовать себя в новой роли, организовать работу и привлечь 

студентов бакалавриата к актуальным темам культуры и искусства. В процессе 

работы автор столкнулся с рядом проблем, таких как невысокий уровень 

знаний студентов творческих направлений в сфере истории и этнографии 

народов Удмуртской Республики, традиционных орнаментов и колорита 

народной одежды. Однако студенты заинтересовались темой, были готовы 

изучить материал и создать на основе традиционной одежды интересные 

образы современной этноколлекции. В связи с этим бесспорным является то, 

что куратор команды также должен быть компетентен в той сфере, в которой 

движется команда проекта, грамотно направлять и консультировать, выстроить 

основу проекта, формируя ясный образ будущей задумки. Куратор должен 

продумывать дальнейшие шаги, вступать в диалог, слушать мнение участников 

и идти на компромиссы. Важно отметить, что индивидуальный подход и 

гуманная педагогика — основа основ любой педагогической и 

организационной деятельности. В процессе важно правильно организовать 

алгоритм работы, увидеть индивидуальные особенности творчества 

художников, направить в нужном направлении, помочь в дальнейшем развитии. 

Важно не навредить, быть настоящим специалистом и осознанно действовать. 

Куратор проектной группы через правильную стратегию и педагогические 

приемы помогает раскрыться талантам обучающихся. По мнению 

И. П. Войцеховича, талант — это «особенное расположение и привычка к 

какому-нибудь искусству, исправность, деятельность, желание 

совершенствоваться и трудолюбие» [3 с. 81]. 

Творческий союз художников Удмуртской Республики решил 

поддержать студентов в создании этноколлекции одежды и выступил 

заказчиком. Руководители Творческого союза заинтересованы в участии 
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молодых специалистов в проектах, направленных на развитие традиций, 

культуры и искусства региона. Команда проекта состояла из студентов, 

обучающихся в Институте искусств и дизайна Удмуртского государственного 

университета на таких направлениях подготовки, как «Декоративно-прикладное 

искусство», «Искусство костюма и текстиля». Также в команду вошли 

SMM-специалисты и социолог. 

Вначале важно организовать работу, узнать каждого участника команды, 

его интересы, мнение насчет развития проекта, траекторию и дальнейшие 

перспективы. Распределение ролей в команде можно назвать фундаментом 

проекта. На этом этапе следует исходить из интересов и личных предпочтений 

участников, сильных сторон каждого студента, также их желаний развиваться в 

новом векторе, решая профессиональные задачи, формируя 

новые компетенции. 

Для молодежи Удмуртской Республики адаптация этнических 

орнаментов в современной одежде будет нести в себе культурный код народов, 

проживающих на территории Удмуртии. В отличие от малочисленных 

альтернатив, представленных на рынке, разработанные студентами модели 

легко сочетаются с базовой одеждой, отвечают модным тенденциям, 

привлекают внимание и могут стать частью повседневного или праздничного 

образа. Студенты целенаправленно выбрали эту траекторию движения, 

проявили интерес к современной фэшн-индустрии. 

Для развития культуры и искусства Удмуртии данный проект 

современной коллекции этноодежды играет большую роль, так как в нем 

отражается богатство традиций этносов, проживающих на территории региона. 

Важно сохранить культуру разных народов, привлечь людей к проблеме утраты 

культурного кода этносов региона. Данные проблемы позволили студентам 

сформулировать цель проекта: создать современную коллекцию этноодежды в 

традициях народов Удмуртской Республики.  

Еженедельные собрания командной группы были необходимы для оценки 

качества выполнения заданий за неделю, дальнейшего планирования и полного 

погружения в тему проекта. Состав команды, состоящий из студентов разных 

направлений подготовки, помог посмотреть на вопросы с разных сторон, найти 

ошибки и сформировать новые решения задач. Совместная работа научила 

прислушиваться к мнению другого участника команды, организовывать работу 

так, чтобы каждый занимался по возможности любимым и вдохновляющим 

делом. Также были использованы различные методики для улучшения общей 

атмосферы в команде. На одном из собраний проектной группы были 

поставлены следующие задачи, которые команда запланировала выполнить к 

концу интенсива: 

- создать несколько моделей одежды, которые будут отражать нашу 

идею использования этнических элементов орнамента народов Удмуртской 

республики в современном костюме; 

- принять участие в выставках, форумах, творческих лабораториях, 

конференциях Удмуртской республики и в других регионах России (Татарстан, 

Башкирия); 
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- при получении финансирования создать бренд, разработать новые 

модели одежды.  

К концу интенсива команда студентов успешно защитила современную 

коллекцию этноодежды, выполненную в традициях народов Удмуртской 

республики, получила в свой адрес положительные отклики и высокие баллы 

членов комиссии, вошла в топ 100 проектов предакселератора НТИ 2021 года. 

Это говорит о грамотной организации проектно-образовательного процесса, 

гармонии в коллективе и правильно сформированной цели, к которой шаг за 

шагом двигалась команда под чутким руководством наставника. 

Современная этноодежда, выполненная в традициях народов России, 

востребована и актуальна. Удмуртская Республика многонациональна, с 

каждым годом появляются новые диссертации, монографии и научные статьи 

на тему изучения и сохранения национальной идентичности.  

Таким образом, участие студентов магистратуры в организации 

проектной деятельности в качестве наставников — хорошая практика для 

развития их педагогических, творческих и других профессиональных качеств, 

которая дает получить опыт в организации учебно-исследовательской 

деятельности обучающихся и в правильном планировании дальнейших шагов в 

разработке и реализации проектов. Во время работы в команде студенты 

проявили себя как творческие, целенаправленные личности, интересующиеся 

передовыми технологиями, историй, этнологией и фольклором. 

Художественный потенциал и творческое мышление студентов развивалось в 

процессе работы. Каждый с большим удовольствием принял участие в 

разработке проекта, вложил свои силы, мысли и энергию. Участники 

формируют новый личный жизненный опыт, воспитывают новые качества, 

необходимые для командной и проектной работы. Но самое главное, стремятся 

изменить мир в лучшую сторону благодаря своим проектам, направленным на 

решение важных и актуальных проблем современности. Наставник проекта 

подобен дирижеру, он направляет и подсказывает каждому индивидуальную 

партию. Выступает экспертом, тонким психологом и настоящим педагогом, 

умеющим заинтересовать, направить и самое важное — выслушать каждого, и 

по возможности дать ответ или искать его вместе с командой! 
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УДК 7.01 

К. С. Наволоцкая 

ART & SCIENCE. ГРАНИЦЫ ПОНЯТИЯ 

В современной науке возросла роль междисциплинарных практик. Одной 

из таких практик является Art & Science, которая включает в себя как 

рациональный (научный), так и интуитивный (художественный) способы 

познания. Исследователи переводят этот термин как научное искусство, 

технологическое искусство, искусство исследования, однако до сих пор нет 

единого подхода к определению существенных характеристик данной области 

актуального искусства, что приводит к тому, что не каждый объект, 

выдаваемый за Art & Science, является таковым. В докладе рассмотрены 

примеры Art & Science работ и предложен подход к определению параметров 

«научного искусства».  

Ключевые слова: Art & Science, Science Art, технологическое искусство, 

научное искусство, междисциплинарные практики. 

K. S. Navolotskaya 

ART & SCIENCE. THE BOUNDARIES OF THE CONCEPT 

The role of the interdisciplinary practices has increased in modern science. One 

of such practices is the Art & Science, which includes both rational (scientific) and 

intuitive (artistic) ways of cognition. Researchers translate this term as scientific art, 

technological art, the art of research. Currently, there is no single approach to the 

definition of this term. The report considers examples of works related to the 

Art & Science and propose an approach to determining parameters of the practice. 

Key words: Art & Science, Science Art, technological art, scientific art, 

interdisciplinary practices. 

Традиционно под словом art / искусство понимают образное осмысление 

действительности, процесс и итог выражения внутреннего и внешнего 

(по отношению к творцу) мира, то есть познание мира через чувства, 

органы чувств.  

В англоязычной литературе слово science имеет совершенно конкретное 

значение и употребляется применительно к естественным наукам, то есть 

термин ограничен теми отраслями исследования, которые связаны с явлениями 

материальной жизни и ее законами. Гуманитарные и общественные науки в 

англоязычной литературе именуются как studies (например, cultural studies, 

social studies, political studies). В русском же языке такого разделения нет, под 

«наукой» понимают способы рационального, системного осмысления 

человеческой деятельности и окружающей его действительности, то есть и 

естественнонаучные, и гуманитарные дисциплины. Поэтому и возникают 

терминологическая путаница и споры о переводе термина. 
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Определяя термин Art & Science, исследователи используют следующие 

характеристики:  

 О. Е. Левченко под Science Art понимает «формирующееся 

направление актуального искусства, где при помощи современных технологий, 

материалов и новейших выразительных средств, основанных на научных 

методах, разработках и достижениях, воплощается в жизнь художественный 

образ» [6]; 

 Д. Булатов описывает Art & Science как область современного 

искусства, представители которого используют концептуальные основания, 

научно-исследовательские методики и новейшие технологии при создании 

своих произведений [3]. 

Таким образом, под Art & Science понимают процесс создания 

произведения при помощи средств и методов науки.  

Однако не каждое произведение, созданное с помощью современных 

технологий и материалов, будет являться произведением Art & Science. 

Рассмотрим пример: ученые лаборатории лазерных микро- и нанотехнологий 

Университета ИТМО создали технологию лазерной цветной миниатюры, 

которая позволяет на поверхности металла создавать цветное изображение без 

использования красителей. Устройство, позволяющее создавать цветное 

изображение, называется «лазерная кисть». Исследователи предполагают, что 

любое изображение, созданное с помощью данной кисти, будет являться 

произведением Art & Science [5]. Однако это не совсем так: наука здесь 

используется только как технология.  

Рассмотрим «хрестоматийный» пример Art & Science произведения — 

кролик Альба или зеленый кролик американского художника Эдуарда Каца.  

Кролик Альба — кролик-альбинос, то есть в обычных условиях 

окружающей среды данный вид имеет белый цвет без пигментации. В зиготу 

беременной крольчихи художник «вмонитровал» часть ДНК, заимствованной у 

медуз Aequorea victoria — ген GFP, отвечающий за зеленое свечение. Кусочек 

генетического кода смог прижиться у новорожденного. В итоге появился 

кролик с необычным физическим свойством — способностью светиться 

зеленым цветом при ультрафиолетовом излучении. Для науки подсвечивание 

отдельных органов с помощью этого гена уже не было новостью: с помощью 

подобных изменений отслеживаются изменения опухолей у животных. Однако 

выращивание целиком светящегося животного — необычная задача. Эта работа 

вызвала много противоречивых отзывов. Кац так объяснял свой замысел: «Мы 

вступили в новую эру. Требуется новое искусство. Не имеет смысла 

использовать краски так же, как их использовали в пещерах» [2].  

Образ-химера, созданный Кацом, вызвал большое количество 

споров среди исследователей и заставил задуматься о будущем 

человечества и природы, об ответственности художника и этичности 

создаваемых произведений. 

В отличие изображений, создаваемых на основе лазерной кисти, кролик 

Альба как произведение Art & Science имеет четкий художественный образ, 
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который был сформирован с помощью технологии встраивания чужеродной 

ДНК, основанной на открытиях генной инженерии.  

Таким образом, в основе произведения Art & Science, в первую очередь, 

лежит художественный образ, который генерируется с помощью демонстрации 

технологий, созданных на основе научных открытий. Для художника важна не 

сама технология, а образ, ее репрезентирующий и создающий новые образы и 

формы искусства. Художник в данном случае работает в границах 

концептуального искусства, создающего новые смыслы, которые 

репрезентируются через использование технологических инструментов. 
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