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ОТ РЕДАКЦИИ 

____________________________________________________________________ 

Сборник научных трудов «Ученые записки» является результатом труда 

коллектива авторов: бакалавров, магистров, аспирантов, молодых специалистов 

(преподавателей и сотрудников) ФГБОУ ВО «Санкт-Петербургская 

государственная художественно-промышленная академия им. А. Л. Штиглица». 

Тематика «Ученых записок» определяется комплексной 

исследовательской деятельностью, осуществляемой академией по научным 

специальностям 5.10.3 Виды искусства (изобразительное и декоративно-

прикладное искусство и архитектура, техническая эстетика и дизайн) 

(искусствоведение); 5.10.1 Теория и история культуры, искусства 

(искусствоведение). Сборник предназначен для специалистов 

соответствующего профиля. 

В сборнике публикуются статьи обучающихся бакалавриата 

и специалитета, магистрантов, аспирантов, молодых преподавателей и научных 

сотрудников. Пятый выпуск «Ученых записок» содержит материалы — 

научные статьи, рецензии на издания, интервью о творческих поисках молодых 

художников, — демонстрирующие различные взгляды молодых исследователей 

СПГХПА им. А. Л. Штиглица на развитие культуры и искусства. 
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НАУЧНЫЕ СТАТЬИ  

____________________________________________________________________ 

УДК 75.052 (477.75) 

А. С. Ергина 

СТЕНОПИСЬ ПЕЩЕРНЫХ ХРАМОВ ЮГО-ЗАПАДНОЙ ТАВРИКИ 

В КОНТЕКСТЕ ВИЗАНТИЙСКОГО САКРАЛЬНОГО ИСКУССТВА 

Росписи пещерных храмов Юго-Западной Таврики XIII–XV вв. 

транслируют многовековые традиции монументально-декоративной живописи, 

создававшиеся на протяжении веков. Стенопись Таврики находилась 

под заметным влиянием византийских мастеров и особенный расцвет пережила 

в XIII–XV вв. В статье храмовая стенопись Горной Юго-Западной Таврики 

рассмотрена в контексте византийского сакрального искусства — одной 

из центральных его тем — таинства Евхаристии. Идейная программа, 

определившая символическую структуру декорации пещерных храмов 

Таврики, сформировалась в византийском искусстве еще к середине XI в. 

Ключевые слова: Горная Юго-Западная Таврика, монументально-

декоративная живопись, росписи, Византия, пещерные храмы, 

сакральное искусство. 

Alena S. Ergina 

WALL PAINTING  

OF THE SOUTHWESTERN TAURICA CAVE CHURCHES 

WITHIN THE CONTEXT OF BYZANTINE SACRED ART 

The investigated paintings of the cave temples of Taurica of the 13th–15th 

centuries broadcast the ancient traditions of monumental and decorative painting, 

created through the ages. The wall painting of Taurica was under the noticeable 

influence of Byzantine masters, and flourished in the 13th–15th centuries. In the 

framework of this study, the temple wall painting of Mountainous Southwestern 

Taurica is considered in the context of the Byzantine sacred art. 

Key words: Mountainous Southwestern Taurica, monumental and decorative 

painting, murals, Byzantium, cave temples, sacred art. 

Актуальность изучения генезиса религиозного искусства Юго-Западной 

Таврики XIII–XV вв. обусловлена вниманием к пониманию прошлого, поиском 

точек соприкосновения в настоящем. 
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В истории культуры известны длительные эпохи, на протяжении которых 

искусство находилось в абсолютном подчинении религиозному 

мировоззрению. В произведениях сакральной монументальной живописи 

средневековой Таврики религиозная символика, заложенная в изображенных 

библейских мотивах, выражена с помощью символов, линий, цвета, 

композиции. 

Исследуемые памятники монументально-декоративной живописи Горной 

Юго-Западной Таврики
1
 транслируют многовековые традиции, создававшиеся 

на протяжении веков. Стенопись Таврики находилась под заметным влиянием 

византийских мастеров, пережила особенный расцвет в XIV в., как и другие 

провинции великой империи, находившиеся под влиянием византийских 

традиций. Несмотря на то что монументальное искусство Византии, а особенно 

ее провинций, в XIII–XV вв. стремительно развивалось, здесь сложился канон, 

благодаря которому в сложной системе сакральной монументальной стенописи 

четко просматривались главенствующие религиозные идеи Византийской 

империи, которые транслировались благодаря изображению в пространстве 

средневековых храмов различных религиозных сюжетов и тем. Также были 

разработаны каноны, регламентирующие создание и использование 

произведений церковного культового декоративно-прикладного искусства. 

Канон предписывал не только тип архитектурного решения литургического 

пространства, но и организацию декоративного убранства, и структуру ритуала: 

сорасположение сюжетов в стенописи, иконописные правила, 

последовательность исполнения музыкальных произведений (гимнов, 

акафистов, кондаков, икосов) и т. д. Все эти составляющие формировали 

пространственное целое художественной совокупности — структуру 

культового ансамбля. Отметим, что основой формирования сакрального 

пространства являлся богослужебный ритуал, в процессе которого появлялась 

необходимость обращения к источникам — изображениям на поверхности стен, 

в которых затронута тематика догматического богословия [10]. 

Сакральное монументальное искусство Таврики формировалось 

по византийскому образцу, поэтому сюжеты стенной росписи размещаются 

в соответствующих регистрах, подчеркивая архитектурную конструкцию 

помещения, в котором проводят литургические обряды [3]. Идея росписи 

(иконографическая программа храма) составляет единое целое 

с архитектурным пространством храма и подчинена членениям помещения 

в целом. Средневековый художник выстраивал сюжеты в определенной 

последовательности согласно теологическим представлениям. Именно канон 

диктовал конкретные художественные решения и отражал религиозно-

эстетические идеи общества того времени. 
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Отметим также, что каждое отдельное изображение имеет свою особую 

«внутреннюю архитектуру», но все же подчинено общему замыслу программы 

сакрального пространства храма, которое воссоздает модель мира 

средневекового общества. Благодаря такому строгому соответствию 

с архитектурными членениями внутреннего пространства и соблюдению 

канонов византийской изобразительной традиции, изображения сюжетов 

и образов святых естественно вписаны в изогнутые линии сводов пещерных 

храмов, подчиняясь узким архитектурным членениям в небольших по размерам 

плоскостях для размещения изображаемого сюжета или святых. Вследствие 

такого решения синтеза живописи и архитектуры образы подвергаются 

деформации, например, в большинстве росписей пещерных храмов Таврики 

фигуры изображены приземистыми за счет чрезмерного сокращения размера 

тела изображаемых святых: голова становится большой по сравнению 

с туловищем и создается ощущение непропорциональности фигур. Такое 

искажение пропорций стало следствием работы художника с архитектурным 

пространством пещерного храма, в котором действуют свои особенности 

восприятия изображений. Таким образом, строго следуя канону, 

в ограниченном для раскрытия литургической идеи сакральном пространстве, 

которое определяется обрядами, художник рассчитывал на восприятие 

изображений зрителями как на ровных плоскостях наоса пещерного храма, так 

и на вогнутых частях алтарной апсиды. Отметим, что при пребывании 

в пещерном храме искажение пропорций, в том числе образов 

алтарной части, незаметны для глаз посетителей, вовлеченных в процесс 

литургического обряда. 

Пещерным храмам Горной Юго-Западной Таврики свойственно 

ощущение божественного покоя, который передается благодаря симметрии 

и центричности движений в композициях пещерных храмов. Благодаря такому 

приему в оформлении внутреннего пространства пещерных храмов, зрителю 

кажется, что ряды фигур «собираются» вокруг главного образа. Однако 

в отдельных сюжетах стенописи, расположенных на сводах потолка или 

алтарной арки, можно проследить динамику и «активные» ракурсы. Такие 

движения внутри композиций подчеркивают архитектурный центр стенописи 

пещерного храма. 

Иконографическая программа пещерных храмов Таврики 

непосредственно связана с литургией, проводимой согласно 

восточнохристианскому канону, который исследован в научной литературе 

[11, с. 368–396; 1]. 

В роли смыслового центра пещерных храмов Таврики выступает алтарная 

апсида, вокруг которой выстраивается логика построения литургического 
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повествования. Архитектурный центр храмов Юго-Западной Таврики 

отличается необычайной симметричностью построения росписи, где акцентным 

образом выступает фигура Спасителя. По обе стороны от него группируются 

святые, непременно в соответствии с иерархичностью чина святости и часто 

в одинаковых позах. 

Темы стенописи пещерных храмов Таврики объединены общим 

замыслом — обратить внимание верующих на таинство Евхаристии, а также 

«раскрыть роль священнодействующего Христа, установившего это таинство 

на Тайной вечере» [6, с. 17–35]. 

Сцена «Евхаристия» или «Причащение апостолов» в некоторых 

пещерных храмах Таврики XIII–XV вв. занимает нижний регистр алтарной 

апсиды под сюжетом «Деисус» (ил. 1, 2). Иконография сцены известна как 

литургическая интерпретация темы Тайной вечери и была принципиальным 

новшеством литургического пространства византийского храма середины 

XI в. [6]. В центре сюжета на алтаре возлежит младенец Христос — зримое 

напоминание о смысле таинства. 

Группа памятников в нижнем регистре алтарной апсиды содержит 

композицию «Служба святых отцов» (ил. 3, 4). Этот святительский чин, 

предположительно имеющий мемориальное значение (архиереи, которые 

выделяются из общего ряда как учителя Церкви и защитники православия), 

утверждается в программах алтарных апсид также к XI в. К середине XI в. 

данный чин приобретает литургический характер [6]. Художниками 

выделяются образы составителей литургии Василия Великого, а также Иоанна 

Златоуста. Изображение архиереев дополняется фигурами святых диаконов, 

атрибуты которых (кадильницы и дароносицы) свидетельствуют 

о непосредственном участии в литургическом действе. Многофигурные сцены 

праздников (важнейших событий евангельской истории) располагаются в наосе 

(ил. 4). 

Таким образом, можно утверждать, что для пещерных храмов Таврики 

позднего Средневековья характерен ансамблевый подход к проектированию 

литургического пространства. Это проявляется не только в передаче 

средствами живописи повествования сцен из Нового Завета, 

но и в стилистическом единообразии, создающем особую атмосферу 

и обогащающем образную содержательность религиозно-философских 

убеждений. Сохранившиеся фрагменты росписи воспринимаются как цельный 

ансамбль, несмотря на гипотезы о разновременном создании росписей 

различных архитектурных членений некоторых пещерных храмов. 
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Для литургического пространства Юго-Западной Таврики XIII–XV вв. 

характерна каноничность, которая проявляется благодаря следующим 

принципам: 

- иерархичности сакрального пространства, при котором повествование 

происходит от мира горнего, который изображен в апсиде и на своде, 

к дольнему — на южной, северной и западной стенах; 

- иконографии, при которой христианские культовые изображения, 

пользовавшиеся особым почитанием в Таврике, были характерны и для 

восточнохристианской традиции; 

- светского начала монументальной живописи, традиции передачи связи 

феодальной элиты с горним миром посредством монументального искусства 

как транслятора культового и государственного сфер. 

Система росписи пещерных храмов исследуемого региона раскрывается 

в росписи в двух регистрах апсиды. В конхе — изображение Христа, в нижнем 

регистре — ряд святителей. Подобное иерархичное расположение кажется 

традиционным для пещерных храмов византийских провинций и встречается 

в монументальной живописи Закавказья и Каппадокии IX–XI вв. (ил. 5) [5; 16]. 

Программы росписей пещерных храмов ориентированы на византийские 

образцы [2; 4; 7–9]. Композиционная структура сакральной стенописи 

средневековой Таврики имеет строгое соответствие архитектурным членениям. 

Господство архитектурных линий в росписи пещерного храма выражает 

подчинение человека идее преобладания «божественного начала». 

Стенопись Юго-Западной Таврики эпохи Средневековья, являясь ветвью 

искусства Византии, выражает одну из центральных и существенных ее 

мыслей, основные догматические истины христианства и его космологические 

идеи. Отметим, что формальный строй крымской монументальной живописи 

способствует передаче пространства и времени в иконографии. Говоря о ее 

каноничности, невозможно умолчать об органической связи сакрального 

искусства Таврики с аскетизмом, когда человек перестает быть самодовлеющей 

личностью и подчиняется общей архитектуре целого. 

 

ПРИМЕЧАНИЯ 

1
Стенопись Горной Юго-Западной Таврики XIII–XV вв. сохранилась 

в мартирии Трех Всадников, церкви Успения, храме Донаторов, храме 

Судилище, пещерной церкви с росписями на Загайтанской скале, пещерной 

церкви Южного монастыря Мангупского городища, пещерной церкви 

Кильсе-тепе близ Мангупа. 
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Ил. 1. Фрагменты стенописи алтаря. Храм Донаторов, Эски-Кермен. 

Фотография автора, август, 2018 г. 
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Ил. 2. М. Б. Вебель. Храм Донаторов, Эски-Кермен. Стенопись (фрагменты), 1848 г.  

Бумага, акварель. Размер листа: 52,9 х 37,2 см. (Инв. номер: МФ/2–2178).  

Книжный фонд / Книги первой половины XIX в. 1801–1860. ГИМ, Москва 
 

 

 
Ил. 3. О. И. Домбровский. Схема алтарной росписи церкви Южного монастыря в Мангупе, 

1953 г. Карандаш, бумага. Архив ИАК РАН. Личный фонд Домбровского. Бокс [б/н] 
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Ил. 4. Л. И. Линно. Храм Успения. Эски-Кермен. Интерьер северо-восточной части, 1928 г. 

Бумага, акварель. РО НА ИИМК РАН Ф. 10. Оп. 2. Д. 1. 

 

 
Ил. 5. Стенопись апсиды церкви Хачлы, долина Кызыл Чукур, Каппадокия,  

Турция, первая половина X в. 

URL: https://thumbs.dreamstime.com (дата обращения: 15.01.2023 г.) 
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Э. Р. Гиниятуллина 

«ДРАГОЦЕННЫЙ СЕВР»: ФАРФОРОВЫЙ ТУАЛЕТНЫЙ ПРИБОР  

ПРИ «МАЛОМ» ДВОРЕ ВЕЛИКОГО КНЯЗЯ ПАВЛА ПЕТРОВИЧА  

И МАРИИ ФЕДОРОВНЫ В ПАВЛОВСКЕ 

Как известно, с сентября 1781 г. по ноябрь 1782 г. великий князь Павел 

Петрович в компании своей супруги, великой княгини Марии Федоровны, 

посетил главные королевские дворы Европы под именем «граф и графиня 

Северные». Поездка по Франции и посещение французского двора 

Людовика XVI и Марии-Антуанетты, где члены российского правящего дома 

провели целый месяц (с 18 мая по 19 июня 1782 г.), стали кульминацией всего 

путешествия. Развлечения, праздники, посещения различных культурных 

и социально значимых учреждений отмечались и многочисленными подарками, 

которые впоследствии были привезены великокняжеской четой 

в их резиденцию в Павловск. Среди них особое место занимал севрский 

фарфоровый туалетный прибор, заметкам об истории создания и бытования 

которого посвящена представленная статья. 

Ключевые слова: Севрская фарфоровая мануфактура, севрский 

фарфоровый туалетный прибор Марии Федоровны, техника «ювелирного 

декора», «драгоценный Севр», «ювелирный севр», имитация драгоценных 

материалов. 

Jel'mira R. Giniyatullina 

“JEWELED SÈVRES”: A PORCELAIN TOILET SET, 

AT THE “LITTLE” COURT OF THE GRAND DUKE PAUL PETROVICH  

AND HIS WIFE THE GRAND DUCHESS MARIIA FEODOROVNA  

IN PAVLOVSK 

From September 1781 to November 1782 Grand Duke Paul Petrovich, in the 

company of his wife Grand Duchess Mariia Feodorovna, visited the major royal 

courts of Europe under the pseudonym “Comte et Comtesse du Nord”. French court 

of Louis XVI and Marie Antoinette took a special place in the Grand Tour of Europe, 

where the couple travelled throughout May 1782. It was full of entertainment events, 

such as court festivals, visits to theater, artist’s workshops, famous applied art 

manufactures and socially significant institutions, but also of gifts and purchases 

of porcelain, textiles, furniture, vehicles, and much more. Louis XVI was generous 

with diplomatic presents many of which remain at Pavlovsk. The most famous gift 
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collected during their visit is the Sèvres blue-ground jeweled toilet set given to the 

Grand couple. The article deals with some historical notes about the set. 

Key words: Sèvres Porcelain Manufacture, Mariia Feodorovna’s Sèvres 

porcelain toilet set, the jeweling, “jeweled Sèvres”, imitation of jewels. 

 

Элегантность и утонченность французской художественной культуры 

XVIII столетия нашли свое уникальное воплощение в искусстве мягкого, 

фриттового, фарфора (фр. — pâte tendre), пластические и декоративные 

возможности которого максимально выразительно воплотились 

в произведениях основанной в 1738 г. в Венсенне и переехавшей в 1756 г. 

в Севр мануфактуры. 

История Севрской фарфоровой мануфактуры в период с 1759 г. по 1792 г. 

главным образом тесно связана с французским двором Людовика XV, а затем 

Людовика XVI, отмечавших производство «белого золота» своими 

«королевскими привилегиями». Достигнув в то время вершин художественного 

и технического мастерства в создании произведений из мягкого фарфора, 

французские керамисты нередко выполняли заказы двора на дипломатические 

и королевские подарки, адресованные особам высоко положения, среди 

которых были и известные представители российского правящего дома. 

Искусствовед Н. В. Сиповская в своем исследовании, посвященном 

изучению роли и места фарфора в русской художественной культуре XVIII в., 

на этот счет отмечает следующее: «благодаря дипломатическим подношениям 

изделия из фарфора запечатлели все вехи и перипетии европейской истории, 

победы и поражения государств, тайные и явные альянсы и т. д. Участвовавший 

чуть ли не во всех этих событиях русский двор оказался обладателем 

уникального собрания: здесь ранние произведения Мейсена, венского завода 

Дю Пакье, севрские изделия мягкого фарфора, серии ваз и фигур Мейсена 

и Севра, роскошные и ставшие эталонными парадные сервизы Мейсена, Вены, 

Севра, Берлина, Копенгагена» [12, с. 43]. Это собрание оказало большое 

влияние на русскую культуру и искусство, в частности на развитие 

орнаментального декора и сложение относительно простых форм русского 

фарфора павловской эпохи, выдержанных в классицистическом стиле 

XVIII столетия. 

Особую группу подобных произведений составляют предметы, 

полученные в дар «малым» двором наследника российского престола великого 

князя Павла Петровича и великой княгини Марии Федоровны во время их 

весьма продолжительной поездки по Европе, ставшей первым со времен 

Великого посольства, предпринятого Петром I в 1697–1698 гг., значительным 
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в культурно-историческом плане путешествием членов российского правящего 

дома за рубеж. 

Великокняжеская чета под именем «графа и графини Северных» (фр. — 

Comte et Comtesse du Nord) отправилась в путь 19 сентября 1781 г. и вернулась 

в Петербург лишь в конце 1782 г.
1 

Побывав в Польше, они ступили на 

подвластные австрийскому дому земли во вновь приобретенной Галиции, 

проехали по Моравии, затем отправились в Вену, где отпраздновали Рождество 

и Новый год. Далее их путь лежал через Нижнюю Австрию, Каринтию 

и австрийское Приморье с бурно отстраивавшимся тогда Триестом, в Венецию, 

принадлежавшую Габсбургам Тоскану, затем в Рим и Неаполь. Обозрев 

красоты Италии, супруги побывали в Австрийских Нидерландах (Бельгии), 

провели несколько недель в Париже и отправились в обратный путь, чтобы 

в сентябре 1782 г. снова ненадолго остановиться в Вене, и далее — уже 

известным путем — поспешить в Петербург
2
. 

Путешествие складывалось из насыщенной, продуманной и весьма 

разнообразной культурно-просветительской программы, состоящей 

из посещения библиотек, картинных галерей, мастерских художников, 

известных производственных предприятий — мануфактур, а также различных 

благотворительных и богоугодных заведений. Ни для кого в Европе не было 

секретом, кто скрывался под «прозрачным» псевдонимом. Особенно если 

обратить внимание на то, что хроника поездки «графа и графини Северных» 

была известна не только в придворных кругах, но выходила далеко за их 

пределы: благодаря особому вниманию европейских газетных изданий, 

в которых путешественников называли не иначе как «русские императорские 

высочества господин Великий князь и госпожа Великая княгиня, известные 

под именами “графа и графини Северных”»
3
. 

Несмотря на неофициальный статус гостей, пышность приемов 

сопровождалась роскошью королевских подарков, причем почти все они 

впоследствии были привезены супругами в Павловск. Среди многих шедевров 

изобразительного и декоративно-прикладного искусства особое место занимает 

севрский туалетный прибор, выполненный в 1782 г. по заказу французского 

двора в лице Людовика XVI и Марии-Антуанетты и подаренный Марии 

Федоровне по случаю посещения великокняжеской четой Королевской 

фарфоровой мануфактуры в Севре
4
. 

Фарфоровый туалетный прибор считается по праву одним из самых 

необычных и изысканных произведений, изготовленных на Севрской 

фарфоровой мануфактуре в период правления Людовика XVI.  

Набор состоит из более чем шестидесяти «драгоценных севров»: 

различных форм ваз, чаш, стаканов с крышкой, флаконов для духов, баночек 
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для румян и помады, коробочек для мушек, больших и малых шкатулок 

подсвечников, чернильниц и многих других предметов (ил. 1). Самым 

эффектным элементом великолепного ансамбля севрского туалетного прибора 

по праву может считаться зеркало, овальная фарфоровая рама
5 

которого 

«украшена скульптурами нимф и амуров из бисквита, поддерживающими 

геральдические щиты, и как бы наброшенной на зеркало мантией французских 

королей, скрепленной двуглавым орлом Российской империи» [6, с. 359–360]. 

Формы, украшения, выполненные в сложнейшей живописной и декоративной 

технике — все это требовало особого мастерства исполнения, которым владели 

непревзойденные художники Севра.  

Работая с мягким фарфором, зная все его технологические особенности, 

в особенности низкотемпературный обжиг, французские керамисты применяли 

богатую палитру прекрасных фоновых красок, отличавшихся звучностью 

колеров на мягкой глазури фриттового фарфора. Среди всего разнообразия 

цветных фонов можно выделить следующие: синий (bleu lapis), зеленый (fond 

vert), голубой небесный (bleu céleste), черный (fond noir), оливково-зеленый 

(merde d'oie), розовый (fond rose) и др. Однако самым популярным был 

темно-синий фон (beau bleu, также bleu nouveau и bleu du Roi), отличающийся 

получением ровного плотного покрытия кобальтом. После обжига он давал 

глубокий и насыщенный цвет, служивший фоном для дальнейшей 

надглазурной росписи полихромными эмалевыми красками или золотом. 

В значительной степени удовлетворяя вкусы французского двора, 

мануфактура на протяжении всего XVIII в. стремилась к постоянным поискам 

новых оригинальных решений, к декоративному и формальному обновлению 

своих произведений. В искусстве Франции, как известно, с середины столетия 

и до начала революции 1789 г. нарастало стремление к простоте, строгости, 

ясности форм, чистоте пропорций и цвета в композициях, вдохновленное 

античными памятниками Греции и Рима, открытыми благодаря 

археологическим раскопкам в Помпеях и Геркулануме. Подобный прием 

применялся и при художественном решении предметов, входящих 

в представленный севрский фарфоровый туалетный прибор: в манере, 

подражающей античной вазописи, представлены жанровые сценки, 

повествующие о моментах туалета красавиц, восседающих в кресле 

в окружении служанок, подносящих зеркало, ожерелья, кувшины и корзины, 

танцующих в хороводах амуров, пляшущих вакханок (ил. 2, 3).  

Очевидно, что важную роль во внедрении на Севрской фарфоровой 

мануфактуре нового стилевого направления, характеризующегося отказом 

от помпезности барокко и легкомысленности рококо в пользу строгости 

неоклассицизма — господствующего стиля при Людовике XVI, — сыграли 
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приглашенные для работы на производстве ведущие художники той эпохи. 

Так, например, модели некоторых крупных скульптур и других, более мелких, 

на паре фарфоровых шкатулок для ювелирных украшений из севрского 

фарфорового туалетного прибора были спроектированы Луи-Симоном Буазо, 

главным скульптором-модельером Севра, при котором «неоклассический стиль 

<…> обрел окончательную зрелость и законченность» [1, с. 34]. Над созданием 

этого туалетного прибора работали и другие известные мастера: золотые 

и бронзовые украшения — работа Жана-Клода Дюплесси, ювелира 

французского двора; уникальное и роскошное «ювелирное украшение» 

фарфора — творение эмальера Джозефа Котто и живописца Филиппа Парпетта, 

разработавших искусную технику декорирования накладными прозрачными 

и непрозрачными эмалями. В архивах мануфактуры первое упоминание данной 

техники росписи относится, согласно историку искусства и архивисту Севра 

Тамаре Прео, вероятно, к 1773 г., приводится в книгах мануфактуры 

под оригинальным французским наименованием emaillée или en emaux 

[см.: 14; 17] и отмечается особым расположением короля Людовика XVI 

и королевы Марии-Антуанетты, заказывавшим подобные произведения. 

Наибольшую известность и популярность роспись снискала на протяжении 

недолгого периода (примерно до 1787 г.) и избиралась для создания наиболее 

роскошных предметов, служивших королевскими подарками, самым 

грандиозным и превосходным по манере исполнения из которых был, как 

известно, рассматриваемый севрский фарфоровый туалетный прибор Марии 

Федоровны. 

Ювелирная роспись прозрачными зелеными, красными, оранжевыми, 

синими и непрозрачными белыми, розовыми и опалесцирующими эмалями 

исполнялась в сложной и трудоемкой аппликационной технике: мастером 

с невероятной точностью наносились капельки цветных эмалей на фигурные 

штампованные и гравированные листочки золотой фольги. В процессе обжига 

они закреплялись на золоте, благодаря чему достигалось невероятное 

ощущение игры света и цвета, производящее самое исключительное 

впечатление на зрителя. Выполненный в подобной технике декоративный 

прием имитировал драгоценные камни и минералы: жемчуг, сапфиры, рубины, 

изумруды, топазы, аметисты, бирюзу и др., — и считался cri de la mode 

в искусстве фарфора на Севре 80-х гг. XVIII в., а изделия получались 

украшенные «россыпью драгоценных камней» (ил. 4).  

Изящный и прекрасный в своем совершенстве шедевр, получивший 

мировую известность, стоил королевскому казначейству 75 тысяч ливров 

[см.: 14; 17] — баснословную по тем временам сумму. С тех пор не было 

создано ни одного другого подобного туалетного прибора, поражающего 
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мастерством своего исполнения и грандиозностью воплощения, что было 

во многом продиктовано характером высокопоставленного заказа. 

Таким образом, не менее значимыми, чем вопросы эстетики, были 

внешнеполитические реалии. В этом контексте западный фарфор 

«прочитывался» как своего рода дипломатическое послание, которым и был 

представленный севрский фарфоровый туалетный прибор Марии Федоровны. 

Этот прибор вполне можно рассматривать как свидетельство признания 

международного престижа российского государства. По этой причине столь 

ценное и изысканное произведение из «белого золота», прибывшее в дар 

от французского королевского двора, при своей выраженной утилитарности, 

вероятно, никогда не использовалось по своему бытовому предназначению, 

но бережно хранилось императорской четой в Парадной спальне на специально 

изготовленном столе из красного дерева [см.: 8; 14; 17].  

Сейчас, столетия спустя, уникальный памятник истории искусства, 

демонстрирующий широту художественных и технических возможностей 

фарфоровой мануфактуры в Севре производства конца XVIII столетия, 

находится на поэтапной реставрации, предпринятой в начале 2022 г. по случаю 

предстоящего празднования в 2027 г. 250-летия основания Павловска. 

И в скором времени севрский фарфоровый туалетный прибор Марии 

Федоровны вновь окажется в своей «естественной» предметной среде 

интерьера Павловского дворца и будет дальше пребывать в надежном хранении 

под присмотром сотрудников государственного музея-заповедника «Павловск».  

 

ПРИМЕЧАНИЯ 
 

1
Несмотря на свое культурное и политическое значение, европейское 

турне наследника русского престола Павла Петровича и его жены Марии 

Федоровны до сих пор во многих отношениях остается малоизученным 

аспектом истории заграничных путешествий членов императорской семьи. 

Здесь можно выделить монографию историка Н. Н. Зазулиной «Миссия 

великого князя: путешествие Павла Петровича в 1781–1782 годах» [см.: 5], 

а также сборник научных статей конференции, посвященной 400-летнему 

юбилею династии Романовых под названием «Романовы в дороге: путешествия 

и поездки членов царской семьи по России и за границу» [см.: 10]. В последнем 

рассмотрены поездки и путешествия российских самодержцев и членов 

их семьи с XVII по XX вв., но, к сожалению, практически не освещен 

«инкогнито-тур» графа и графини Северных. Многие произведения 

искусства — памятники истории тех лет — находятся в собрании СПбГБУК 

ГМЗ «Павловск», фонды которого в полной мере освещены сотрудниками 
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музея и содержат достоверные сведения об их происхождении, полученные 

в ходе исследований. Первые всеобъемлющие труды по истории Павловского 

дворцово-паркового ансамбля и его коллекций имеют характер 

искусствоведческого путеводителя, были опубликованы в послевоенный 

период и не потеряли своей актуальности до сегодняшнего дня. Среди них 

издания А. И. Зеленовой (директор Павловского дворца-музея в период 

с 1941 г. по 1979 г.) [см.: 6], З. А. Вейс и Н. В. Вейс (сотрудники Павловского 

дворца-музея в довоенный и послевоенный периоды) [см.: 2], А. М. Кучумова 

(хранитель и организатор восстановления Павловского дворца в послевоенный 

период) [см.: 8] и др. Из современных исследований можно отметить статьи 

А. Н. Гузанова (главный хранитель СПбГБУК ГМЗ «Павловск» с 1991 г., 

в настоящее время — заместитель директора по учету и хранению музейных 

фондов) [см.: 3; 4]. 
2
Перечень мест, которые посетили за время своего путешествия граф 

и графиня Северные, был опубликован в отчете, составленном капитаном 

императорского флота С. И. Плещеевым, под названием «Начертание 

путешествия их императорских высочеств, государя великого князя Павла 

Петровича и государыни великой княгини Марии Феодоровны под именем 

графа и графини Северных» [см.: 9]. 
3
Более чем подробно о степени освещенности путешествия графа 

и графини Северных в зарубежной прессе описано в исследовании 

А. В. Ананьевой, посвященном проблеме выявления и осмысления значения 

данного «инкогнито-тура» высокопоставленных особ для русской 

и европейской художественной культуры [см.: 13]. 
4
Все детали и особо значимые события, произошедшие во время 

посещения Севрской мануфактуры графом и графиней Северными в рамках 

их поездки во Францию в мае-июне 1782 г., наиболее подробно изучены 

в статье французского исследователя Пьера Энне под названием «Визит графа 

и графини Северных на мануфактуру в Севре» [см.: 15]. В ней установлено, что 

столь изысканный подарок — севрский туалетный прибор — был заказан 

мануфактуре именно от имени короля Людовика XVI, а не от лица королевы 

Марии-Антуанетты, как это предполагалось ранее. 
5
Оригинальная гипсовая модель зеркала из севрского фарфорового 

туалетного прибора Марии Федоровны находится в коллекции музея Севрской 

мануфактуры (Севр, Франция) [18]. 
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Ил. 1. Севрский туалетный прибор. Севр, Франция, 1782 г.  

Фарфор, эмаль, золото, бисквит, золоченая бронза.  

Павловский дворец-музей (ныне — собрание СПбГУК ГМЗ «Павловск») 
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Ил. 2. Севрский туалетный прибор.  

Чашечка с блюдцем, бокал для бульона с блюдцем и чайная ложка. Севр, Франция, 1782 г. 

Фарфор, эмаль. Высота: 5 см, 8 см (соответственно); длина ложки: 15 см.  

Павловский дворец-музей (ныне — собрание СПбГУК ГМЗ «Павловск») 

 

 
Ил. 3. Севрский туалетный прибор.  

Пудреница, вороночка на подставке и щетка для одежды. Севр, Франция, 1782 г.  

Фарфор, эмаль. Высота: 17 см, 6,2 см (соответственно); длина щетки: 20 см.  

Павловский дворец-музей (ныне — собрание СПбГУК ГМЗ «Павловск») 
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Ил. 4. Севрский туалетный прибор. Чаша с золотой воронкой и поднос.  

Севр, Франция, 1782 г. Фарфор, эмаль, золото. Диаметр: 18 см, 27 см (соответственно). 

Павловский дворец-музей (ныне — собрание СПбГУК ГМЗ «Павловск») 



26 / Ученые записки. Вып. 5. 

 

УДК 339.7; 7.05 

Ф. О. Пятых  

АНАЛИЗ СОВРЕМЕННЫХ ТЕНДЕНЦИЙ  

И ПРОГНОЗИРОВАНИЕ ДАЛЬНЕЙШЕГО РАЗВИТИЯ  

АРТ-РЫНКА 

На основе нескольких отчетов зарубежных экспертов о состоянии 

и перспективах арт-рынка в статье выявляются основные тренды глобального 

и российского арт-рынков. Охарактеризованы основные черты и особенности 

арт-рынка как части глобальной финансовой системы. Приводится прогноз 

развития арт-рынка в контексте кризисных явлений в мировой экономике 

последних лет с учетом особенностей потребительского поведения участников 

арт-рынка.  

Ключевые слова: арт-рынок, арт-актив, аукцион, коллекция, 

онлайн-торговля. 

Fedor O. Piatykh  

ANALYSIS OF MODERN TRENDS  

AND FORECASTING OF FURTHER DEVELOPMENT  

OF THE ART MARKET 

Based on the several reports of foreign experts on state and prospects of the art 

market, this article identifies the main trends in the global and Russian art markets. 

The article describes the main features and characteristics of the art market as part 

of the global financial system. A forecast for the development of the art market is 

given, taking into account the crisis phenomena in the global economy in recent 

years, with consideration to the characteristics of consumer behavior of art market 

participants. 

Key words: art market, art asset, auction, collection, online trading. 

 

Прогнозируя варианты развития мирового и регионального российского 

арт-рынков, не стоит опираться на один лишь анализ исторических изменений 

ценовых и неценовых показателей. Экономические системы на любом уровне 

подвержены изменениям под влиянием внешних факторов и зачастую 

становятся полной неожиданностью даже для опытных игроков рынка. 

Конечно, арт-рынок имеет существенный запас прочности в виде устоявшихся 

вековых институтов товарно-денежных отношений и в то же время гибких 

трендов и постоянно обновляемого «ассортимента» активов, производимых 
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современными художниками. Поэтому ожидать краха арт-рынка на фоне 

меняющейся глобальной экономики не приходится. 

На сегодняшний день арт-рынок осторожно, но уверенно оправляется 

от драматических перемен на фоне пандемии COVID-19. Почти три года назад 

карантинные ограничения резко изменили структуру спроса и предложения 

на арт-рынке. Неожиданным последствием локдауна стал массовый приток 

новых покупателей, для которых покупка арт-объектов стала новым элементом 

привычного потребительского поведения, основанного на онлайн-покупках. 

Это вызвало недовольство регулярных потребителей арт-рынка, которые, 

с одной стороны, не были подготовлены к подобной конкуренции в аукционной 

игре, а с другой, не смогли покупать предметы искусства в прежнем объеме 

из-за сократившихся на фоне пандемии доходов. Пострадали также галереи 

и музеи вследствие спада или полного отсутствия посещаемости. Не стали 

исключением и арт-ярмарки и прочие периодические события, однако здесь 

осталось некоторое пространство для внедрения инноваций с целью 

минимизации финансовых потерь. Так, согласно совместному исследованию 

UBS и Art Basel, отраженному в отчете The Art Market 2021, 

из 365 запланированных всемирных ярмарок искусства в 2020 г. 61 % событий 

был отменен, 37 % — проведены в режиме онлайн-трансляций, 2 % — 

заменены на альтернативные мероприятия [11]. Среди опрошенных 

коллекционеров искусства 41 % сказали, что купили арт-объект на ярмарке 

искусства в 2020 г., 45 % сообщили о покупке онлайн. 

В отчете The Hiscox Online Art Trade Report 2021 приведены данные, 

иллюстрирующие перемены, которые произошли после двух циклов введения 

и отмены карантинных ограничений во время пандемии. Намеченная в 2020 г. 

тенденция к росту онлайн-продаж в 2021 г. лишь укрепилась, вопреки 

ожиданиям аналитиков. Доля коллекционеров, покупающих предметы 

искусства онлайн, возросла до двух третей (65 %) среди опрошенных в ходе 

подготовки отчета респондентов. В 2020 г. этот показатель составлял 59 %, 

а в 2019 — 43 %. Нельзя однозначно утверждать, что рост онлайн-сегмента 

торговли арт-объектами вызван исключительно пандемией, однако эффект 

2020 г. все же существенно сказался на привычном поведении потребителей. 

Интернет-торговля произведениями искусства оправдала себя и со временем 

стала привычной для коллекционеров. Об этом также свидетельствуют данные 

отчета, согласно которым в 2022 г. больше половины (53 %) коллекционеров 

чувствуют уверенность, совершая покупки арт-объектов в интернете, — против 

показателя 42 % в 2019 г. Объем прогнозируемых онлайн-продаж произведений 

искусства в 2021 г. первоначально предполагал падение по сравнению 

с аналогичным показателем 2020 г. ($ 6 795 млн против $ 7 892 млн годом 
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ранее). По итогам первой половины 2021 г. обновленный прогноз превысил 

показатели 2020 г. почти вдвое, составив $ 13 590 млн [13]. 

Это свидетельствует об укреплении позиций онлайн-продаж, в связи с чем 

скепсис экспертов, выраженный в подобном отчете годом ранее, можно считать 

неоправдавшимся. 

На сегодняшний день почти не вызывает сомнений то, что 

трансформация рынка предметов искусства в рынок массового потребления, 

произошедшая благодаря развитию онлайн-аукционов, в той или иной мере 

останется навсегда, став отличительной чертой рынка. Интенсивное развитие 

онлайн-аукционов предметов искусства является частью общего тренда 

в торговле, который начался задолго до пандемии. До сих пор трудно 

предсказать, в какой момент рынок выйдет из шокового состояния и придет 

к равновесию, но можно сказать с уверенностью, что арт-рынок уже 

не вернется к состоянию 2019 г. Падение арт-рынка в 2019 г. было менее 

ощутимым, хотя и более резким, чем во время всемирного финансового кризиса 

2009 г. (22 % против 36 %), что дало экспертам из Bank of America почву 

для оптимистичного прогноза восстановления арт-рынка. Очевидно, что 

нарастающий сегмент онлайн-торгов предметами искусства стал одним 

из драйверов роста, выводящих арт-рынок из кризиса. Это было ожидаемо 

от рынка, которому свойственны гибкость трендов и наличие спроса даже 

в период глубоких мировых кризисов.  

Адаптирующийся арт-рынок был вынужден изменить и некоторые 

правила ведения бизнеса, устоявшиеся в течение столетий. Невозможно 

перенести традиционные методы ведения торговли в онлайн, не потеряв 

при этом значительную долю новых и неопытных клиентов. Продавцам 

искусства в сети интернет понадобится разработать новый подход 

к покупателю, новые способы его впечатлить. В настоящий момент 

маркетинговая составляющая онлайн-площадок аукционных домов не является 

эффективной в той же мере, что и «живые» аукционные торги, однако в скором 

времени ситуация может измениться. Главная задача дилеров 

и арт-консультантов в 2023 г. — не потерять кредит доверия, выданный им 

потребителями в период пандемии. Серьезная конкуренция может развернуться 

в сфере доставки и транспортировки произведений искусства, каждой 

компании придется налаживать этот сервис для того, чтобы бороться 

за потенциального клиента. Важным вопросом в сфере онлайн-торговли 

предметами искусства станет также политика компаний в области возврата 

средств за поврежденные при транспортировке арт-объекты. Стоит ожидать, 

что онлайн-аукционы позаимствуют опыт из других сфер, к примеру, 

у онлайн-магазинов одежды, в области маркетинга и стандартов обслуживания 
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клиентов. На изменившемся арт-рынке, несомненно, изменится 

и ценообразование произведений искусства с учетом логистических 

и коммерческих издержек. 

Российский арт-рынок отстает от стран-лидеров в торговле искусством — 

США, Китая и Великобритании. По оценкам некоторых экспертов, доля 

российского арт-рынка в мировом обороте произведений искусства занимает 

менее 1 %. Причины такого отставания кроются в том, что арт-рынок России 

до сих пор находится на стадии формирования. В советский период торговля 

предметами искусства была фактически выведена из легального поля, что 

мешало рынку развиваться естественным путем. Бурный рост отечественного 

арт-рынка в 1990-е гг. вместе с повышенным интересом к русским художникам 

за рубежом сменился чередой финансовых и политических кризисов начала 

XXI в., которые также замедлили развитие арт-рынка в России. Российский 

арт-рынок тем не менее достаточно жизнеспособен и показывает плавный, 

но уверенный рост после каждого кризиса. Следует также различать динамику 

российского арт-рынка с динамикой спроса на русское искусство в Российской 

Федерации и за рубежом. 

В существующем тренде на цифровизацию торговли изобразительным 

искусством Россию нельзя причислить к числу отстающих рынков. Тенденция 

современных художников к репрезентации своих работ в социальных сетях 

и продаже посредством онлайн-площадок закрепилась в российской арт-среде 

уже давно. Российскому покупателю искусства в интернете предоставлен 

широкий выбор арт-объектов от работ современных начинающих художников 

до антиквариата, продаваемого салонами и частными лицами 

в онлайн-магазинах. Онлайн-торговля предметами искусства в настоящее время 

является одним из важнейших движущих процессов российского арт-рынка, 

поскольку она вовлекает в торговлю регионы и региональных игроков. 

В предыдущие десятилетия оборот искусства в России происходил, в основном, 

в Москве и Санкт-Петербурге. В условиях современного перехода аукционной 

торговли искусством в онлайн у российских художников и арт-дилеров может 

появиться некоторое преимущество в виде умения работать с клиентом 

дистанционно, а также прозрачно вести сделки в интернете.  

Развитие онлайн-продаж в перспективе изменит и структуру 

потребительского спроса на арт-рынке. Торговля онлайн приведет к росту 

популярности медиаискусства, видеоарта, фотографий и прочей тиражной 

продукции. В связи с этим повысится ликвидность произведений современных 

художников. Такие арт-активы зачастую не являются дорогими, что снижает 

порог входа на арт-рынок для новых инвесторов и коллекционеров. При этом 

данная тенденция укрепит существующую негативную черту арт-рынка 
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России — отсутствие высоких, по сравнению с мировым рынком, цен. 

В ближайшие три года не стоит ожидать роста цен, тем более резкого. 

Это касается в первую очередь современного искусства — произведения XIX 

и XX вв. могут продолжать плавно расти в цене [3]. 

Важным фактором сохранившейся на российском арт-рынке активности 

стали более мягкие, по сравнению с Европой, карантинные ограничения. 

В сентябре 2020 г. состоялась Восьмая международная ярмарка современного 

искусства Cosmoscow, которая стала катализатором продаж современного 

искусства. Многие галеристы в России отмечали, что одним из самых важных 

эффектов кризисного 2020 г. стала демократизация российского арт-рынка [3]. 

Были преодолены многие барьеры, мешавшие привлечению новых 

потребителей, появились новые каналы сбыта и способы коммуникации между 

продавцом и покупателем. В результате арт-рынок вышел на уровень 

массовых продаж.  

Структура спроса на произведения русских художников в ближайшие 

два-три года вряд ли претерпит существенные изменения. Наиболее 

популярным сегментом останется современное искусство по причине 

доступности. При этом такие произведения не будут существенно расти в цене: 

рынок современного искусства перенасыщен, постоянно появляются новые 

художники, предлагающие свои работы по скромным ценам. Ситуация может 

немного измениться, если онлайн-торговля приведет на российский рынок 

произведения зарубежных авторов, в результате чего отечественным 

художникам придется столкнуться с существенной конкуренцией. 

Консервативные и более состоятельные инвесторы продолжат покупать 

искусство XX в., предпочитая его современному в виду относительно низкого 

риска и хорошей изученности. Сейчас в рейтинге наиболее ликвидных 

отечественных художников на аукционах России за последние 36 месяцев 

первую тройку составляют Анатолий Тимофеевич Зверев, Элий Михайлович 

Белютин, Олег Николаевич Голосий. Художники из анализируемой в данной 

работе выборки находятся в середине и конце этого рейтинга: Ю. Ю. Клевер 

Младший на 21 месте, Н. Н. Дубовской на 25 месте, В. Д. Поленов 

на последнем, 32 месте [8].  

Искусство конца XIX — начала XX вв. реже появляется на аукционах, 

зачастую стоит дороже произведений XX в. и в настоящее время не является 

трендовым. Продажа таких арт-объектов на аукционах в 2020–2021 гг. была 

либо убыточной, либо низкодоходной. В результате многие произведения так 

и не были проданы. Сделки с такими работами сейчас редки, коллекционеры 

не хотят продавать их, тем более по низким ценам. К похожему состоянию рано 

или поздно приходят многие сегменты арт-рынка, бывшие в какой-то момент 
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его «локомотивами». Прогноз на основании анализа исторических ценовых 

значений таких произведений неблагоприятный, однако в реальности они 

имеют серьезный шанс принести владельцам существенную прибыль через  

5–10 лет. Рынок к тому времени придет к равновесию, спрос на современное 

искусство может быть уже удовлетворен, новые коллекционеры обретут 

больше опыта и финансовых возможностей для вложений в искусство  

XIX–XX вв.  

Подводя итог сказанному выше, следует подчеркнуть, что прогноз 

развития российского арт-рынка можно охарактеризовать как осторожно-

оптимистичный. Рынок предметов искусства находится в прямой корреляции 

с показателями национальной экономики, которая развивается медленными 

темпами. Покупательная способность рубля и реальные доходы населения 

падают уже 7 лет подряд, по некоторым оценкам, реальный рост российской 

экономики остановился в 2009 г. Массовый спрос на произведения искусства 

ограничен при этом отсутствием у потребителя свободных финансовых 

средств. По этой причине не приходится ждать существенного роста цен 

на арт-объекты в ближайшие годы. Основные тренды мирового и российского 

арт-рынков в 2021 г. можно представить следующим образом. 

- Развитие онлайн-сегмента торговли произведениями искусства. 

Фактор, существенно изменяющий структуру арт-рынка и правила торговли, 

эффект от перехода аукционов в интернет-пространство еще не проявился 

в полной мере и будет объективно оценен в ближайшее десятилетие. 

- Сохранение гегемонии США, Китая и Великобритании на мировом 

арт-рынке. На доли этих стран приходится соответственно 82 % арт-рынка 

(42 % — США; Китай и Великобритания — по 20 %). Эта тенденция 

сохраняется, поскольку на эти страны приходится также 68 % граждан 

с состоянием от $ 50 млн. Количество миллиардеров растет во всем мире, 

но структура мировой экономики все еще «развернута» в сторону первых 

экономических держав мира — США и КНР. Арт-рынок Великобритании 

при этом имеет устоявшуюся и надежную инфраструктуру, которая 

обеспечивает проведение большого количества сделок на аукционах Лондона. 

- Плавное развитие российского арт-рынка. Значительного роста цен 

и развития инфраструктуры на арт-рынке России в ближайшие годы 

не ожидается. 2020 г. открыл для арт-дилеров и художников новые 

перспективы и вывел торговлю изобразительным искусством на массовый 

уровень. Эта тенденция замедлилась в 2021–2022 гг. и новой активности 

ожидать не стоит. 

- Сохранение стабильного предложения послевоенного и современного 

искусства: это две категории арт-активов, которые еще в достаточной мере 
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присутствуют на арт-рынке. Прежние локомотивы торговли: старые мастера, 

импрессионисты и сюрреалисты уже прошли через лучшие времена с точки 

зрения инвестиционной привлекательности, известные на сегодняшний день 

активы из перечисленных категорий либо слишком дороги, либо недоступны 

к покупке. Современное искусство способно поддерживать предложение 

на высоком уровне на мировом и национальных арт-рынках в долгосрочной 

перспективе. 

Прогнозирование трендов арт-рынка весьма условно, поскольку любой 

экономический и политический кризис способен отменить даже реалистичный 

финансовый прогноз, как показали кризисные для рынка события 2020–2021 гг. 

Кризисные моменты иногда открывают новые перспективы для участников 

рынка, зачастую форсируя естественные процессы, что и произошло 

с арт-рынком. Переход торговли во всех сегментах рынка в онлайн был 

ожидаемым, пандемия и последовавший за ней карантин лишь ускорили этот 

процесс. То, что в 2021 г. тенденция к росту онлайн-продаж произведений 

искусства лишь укрепилась, доказывает объективность всего процесса. 

Для российского арт-рынка прогноз ситуации затруднен в большей степени 

в силу отсутствия обширных и прозрачных данных. Наиболее 

труднопрогнозируемым с точки зрения последствий для арт-рынка является 

эффект от быстрого развития рынка NFT-арта. Согласно Hiscox, потребители 

пока что отдают как финансовое, так и эмоциональное предпочтение 

традиционным видам искусства, однако новая отрасль NFT с начала своего 

существования стала заметным элементом арт-рынка, обязательным 

для анализа при составлении прогноза [13].  

На сегодняшний день российский арт-рынок не выпадает из глобальных 

трендов онлайн-торговли, однако малые объемы аукционных продаж 

не позволяют корректно сопоставлять его с мировым арт-рынком. 

То же касается и сопутствующих отраслей арт-рынка, таких как организация 

хранения и перевозок арт-объектов, арт-пресса и аналитика арт-рынка. 

Временное оживление в период пандемии было вызвано «заморозкой» 

процессов на глобальном рынке, что подогревало интерес коллекционеров 

к отечественному искусству, а также привлекало, пусть и немногочисленных, 

иностранных инвесторов на российский арт-рынок. Покупательская 

способность российского потребителя в настоящее время снижается, однако 

кризисные явления зачастую подталкивали художников к созданию значимых 

произведений искусства. В условиях снижающихся доходов арт-объекты 

зачастую воспринимаются как способ сохранения капитала, защитный актив. 

Это стимулирует покупателей, и по этой причине не следует ожидать 

существенного падения спроса на произведения искусства. Однако цены 
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на произведения искусства могут существенно вырасти. Это, в свою очередь, 

может вызвать оживление в сегменте недорогого искусства, поскольку 

растущий спрос на такие арт-объекты привлечет на рынок большое число 

новых художников. 
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РЕЦЕНЗИИ И ОБЗОРЫ   

____________________________________________________________________ 

 

УДК 72.007 

Н. О. Синенко  

РЕЦЕНЗИЯ НА КНИГУ  

«АРХИТЕКТОР АЛЕКСАНДР ЛИШНЕВСКИЙ»  

(Е. И. Кириченко, Е. Турковская, А. И. Чепель) 

Рецензия представляет собой обзор книги Е. И. Кириченко, Е. Туровской, 

А. И. Чепеля «Архитектор Александр Лишневский», опубликованной 

в издательстве «Пропилеи» в 2020 г. Изучена проблематика книги, ее 

структура, особенности периодизации творчества автора по географическому 

и стилистическому признакам. Проанализированы основные главы 

рецензируемой работы, их содержательная часть, включая ссылки на иные 

научные материалы и архивные источники, послужившие пластом 

для составления указанной книги. Автор рецензии отмечает высокую степень 

наполненности работы, качество и обилие иллюстративных материалов, 

а также обилие сопутствующих фактов, связанных с общим архитектурно-

градостроительным процессом в период творческой активности архитектора.  

Ключевые слова: А. Л. Лишневский, архитектура Санкт-Петербурга, 

модерн, ретроспективизм, неоклассика. 

Natalia O. Sinenko 

REVIEW OF THE BOOK  

“THE ARCHITECT ALEXANDER LISHNEVSKY” 

(E. I. Kirichenko, E. Turkovskaya, A. I. Chepel) 

This is a review of the book “The Architect Alexander Lishnevsky” 

by E. I. Kirichenko, E. Turovskaya, A. I. Chepel, published by the Propilei in 2020. 

The review explores the book structure, the peculiarities of the periodization of the 

author’s work on geographical and stylistic grounds. The review analyzes the main 

chapters of the work, their content, including links to other scientific materials and 

archival sources that served as the basis for the compilation of this book. The author 

of the review notes the high degree of completeness of the work, the quality and 

abundance of illustrative materials, as well as the abundance of the facts related to the 

general architectural and urban planning process during the period of the architect’s 

activity. 

Key words: A. L. Lishnevsky, architecture of St. Petersburg, Art Nouveau, 

retrospectivism, neoclassicism. 
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В последнее время в научном сообществе можно заметить повышение 

интереса к архитектуре эпохи модерна, причем речь в первую очередь идет 

о той архитектуре, которая не является чистым представителем определенного 

подвида модерна, а, скорее, включает элементы сопутствующих течений. 

Особое внимание исследователей стали привлекать спорные и нетипичные 

явления в искусстве этого периода. Таковым является и творчество 

А. Л. Лишневского, который на зрелом этапе своей деятельности создавал 

архитектурные произведения, не имеющие аналогов в современном 

ему искусстве.  

В 2020 г. относительно небольшим тиражом вышел знаковый труд 

в истории творчества данного архитектора. Книга «Архитектор Александр 

Лишневский» является детищем сразу трех специалистов, которые в своей 

научной деятельности занимаются изучением различных творческих этапов 

и различных аспектов творчества вышеуказанного архитектора. Книга 

представляет собой достаточно обширный научный труд, охватывающий все 

основные этапы творчества мастера. Кроме прочего, следует отметить 

качественный иллюстративный материал, представленный в первую очередь 

фотографиями Ивана Смелова, Александра Чепеля, Виктора Савика, 

Александра Майорова, Сергея Веснина и архивными материалами 

(графическими зарисовками фасадов и планами зданий).  

Книга делится на параграфы, которые в хронлогическом порядке 

освещают деятельность архитектора на разных этапах его творческого пути 

и в разных регионах бывшей Российской Империи (где мастер успел оставить 

свое архитектурное наследие). 

 

1. Елисаветградский период в творческой биографии  

Александра Лишневского (1895–1901) 

 

Первый параграф книги посвящен раннему этапу творчества 

А. Л. Лишневского. Над этим параграфом трудились А. Чепель и Е. Кириченко. 

Здесь освещены не только особенности творческого метода мастера в этот 

период, но и факты из его биографии. В целом, мы видим крайне богатый 

список источников, информация подтверждается обилием сносок на различные 

архивные документы, включая те, которые хранятся в зарубежных архивах. 

Географически данный этап охватывает такие города Российской Империи, как 

Херсон, Одесса и Елисаветград, где архитектор работал на протяжении шести 

лет. Параграф дает достаточно полное представление о деятельности мастера 

в этот период, включая даже незначительные факты из его биографии. 
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Например, в книге указано точное жалование городского архитектора, 

в должности которого А. Л. Лишневский работал с 1895 г. Елисаветграде 

[1, с. 13]. Что более важно, иллюстративные материалы и содержательная 

текстовая часть позволяют в достаточной мере сформировать представление 

о стилистической направленности и творческом методе автора на данном этапе. 

Это представляется особенно важным в свете того, что этот период 

в отечественном искусствоведении и архитектуроведении освещен в куда 

меньшей степени, чем петербургский период.  

 

2. Архитектурное наследие А. Л. Лишневского.  

Период модерна (1901–1910) 

 

Данный параграф раскрывает самый яркий и самобытный этап 

в творчестве мастера. Над текстом параграфа работал Александр Чепель. Эта 

часть книги охватывает первые девять лет работы архитектора в столице 

Российской Империи. Часть параграфа посвящена не только творчеству 

архитектора, но и системе конкурсов архитектурных проектов, актуальной 

для Петербурга этого периода. Подобные «ремарки» немаловажны для читателя 

с точки зрения формирования понимания самой градостроительной системы 

в указанную эпоху. Второй параграф также богат на ссылки на источники 

и использованную литературу, задействованы архивные материалы, упомянуты 

иные исследователи творчества архитектора и архитектуры данного периода 

(включая ссылки на предшествующие работы автора данного параграфа — 

А. Чепеля). Параграф содержит обширное количество иллюстративных 

материалов, здесь (в отличие от первого параграфа) можно видеть еще большее 

обилие материалов графического характера, планов зданий из РГАЛИ, РГИА, 

ЦГИА, дореволюционных архитектурных журналов, газет и пр. (вероятно, это 

связано с лучшей сохранностью и большей доступностью этих материалов). 

Достаточно значимая часть отведена истории и архитектуре Дома для 

городских учреждений, поскольку эта постройка является знаковой не только 

в творчества мастера, но и в архитектуре Санкт-Петербурга конца XIX — 

начала XX вв. Несмотря на подробный детальный рассказ про историю 

строительства здания и архитектурные методы автора, а также подтверждения 

в виде упомянутых выше источников и материалов, стоит отметить, что 

авторам удалось найти ответы не на все поставленные вопросы. Так, неясными 

остаются истоки и семантика некоторых образов на фасадах здания, что дает 

возможность проявить себя последующим исследователям в этой области. 

При этом важно отметить, что в попытках охарактеризовать «неконкретные» 

образы автор использует весь синонимический ряд, который употребляли 
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по отношению к этим образам предшествующие исследователи. Например, 

по отношению к «Мефистофелю» на собственном доходном доме архитектора 

[1, с. 98]. Однако как еще один положительный момент стоит отметить то, что 

авторы через историю архитектурных конкурсов рассказывают о тех 

произведения А. Л. Лишневского, которым было суждено остаться лишь 

проектами (прилагаются соответствующая архитектурная графика в качестве 

иллюстраций), что дает возможность сформировать более полную картину 

творческой эволюции мастера.  

 

3. Архитектурное наследие А. Л. Лишневского.  

Период ретроспективизма (1910–1916) 

 

Третий параграф в действительности не уступает по значимости второму, 

поскольку также охватывает период расцвета творчества архитектора, но уже 

в ином стилевом направлении. Автором текста для данного параграфа также 

выступил Александр Чепель. Продолжается рассмотрение в хронологическом 

порядке построек архитектора Лишневского на территории Санкт-Петербурга, 

но в данном параграфе речь идет о творчестве мастера уже в русле 

ретроспективных классицизирующих течений. Конечно, в данном разделении 

присутствует некоторая доля условности, поскольку очень много 

ретроспективных элементов в творчестве мастера появляется 

и в предшествующий этап (однако это вопрос не к авторам, а, скорее, 

к принятой терминологии). В отличие от предыдущего параграфа тут все 

постройки удостоены примерно равного внимания. По-прежнему радует 

качество иллюстраций, обилие графических материалов и наполненность 

текста фактами и интересными деталями. Значение этих материалов особенно 

возрастает, когда первоначальный проект сильно разнится с итоговой 

постройкой. Например, доходный дом А. Ф. Шмюкинга [1, с. 148], где 

очевидно, что, даже разрабатывая сооружение в рамках классицизирующих 

течений, автор продолжает тяготеть к готической образности, что отмечают 

и сами авторы [1, с. 148]. 

 

4. Архитектурное наследие А. Л. Лишневского.  

Советский период (1920-е–1941) 

 

Завершающий параграф (также за авторством Александра Чепеля) 

повествует о последнем периоде творчества архитектора, когда уже 

при советской власти А. Л. Лишневский занимался в основном проектами 

жилых домов, школ и училищ. Этот период видится наиболее контрастным 
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по отношению к предшествующим и является как будто несколько менее 

интересным для исследователей. По крайней мере несмотря на то, что 

архитектор работал в Ленинграде и доступ к материалам об этом периоде 

его творчества получить гораздо проще, чем о раннем «елисаветградском 

этапе», работ на эту тему куда меньше, чем относительно расцвета 

деятельности архитектора. Тем интереснее становится данный параграф, что 

авторы раскрывают перед нами и конструктивистские тенденции в творчестве 

мастера, и более очевидные, классицизирующие [1, с. 194]. 

В данном случае авторам книги удалось собрать наиболее полный 

информационный пласт, освещающий в должной мере все периоды творчества 

мастера. Удачно был выбран для книги и хронологический способ изложения, 

позволяющий проследить эволюцию архитектуры А. Л. Лишневского. Удобно 

и членение на параграфы, соответствующее географии творчества мастера 

и стилистическим направлениям в его архитектурной деятельности. Впечатляет 

и количество использованных источников и материалов, которые 

свидетельствуют о многолетней и кропотливой работе над книгой. И одним 

из главных достоинств книги «Архитектор Александр Лишневский» становится 

ее визуальный иллюстративный ряд, включающий не только архивные 

документы и графические изображения, но и крупные профессиональные 

фотографии, которым в книги уделено особое внимание: часть изображений 

занимают целый разворот, иные памятники представлены несколькими 

фотографиям (с разных ракурсов или с приближением элементов 

скульптурного декора). Таким образом, можно констатировать, что книга 

Е. И. Кириченко, Е. Турковской и А. И. Чепель «Архитектор Александр 

Лишневский» является достойным продуктом в сфере современной научной 

литературы об искусстве и архитектуре.  
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УДК 655.552 

Се Чжэн 

РЕЦЕНЗИЯ НА МОНОГРАФИЮ 

«ЦВЕТ В КИТАЙСКОЙ ЖИВОПИСИ» 

Книга «Цвет в китайской живописи» — это научная монография, 

описывающая китайскую живопись и посвященная исследованию цвета. Книга 

повествует о четырех основных цветах в китайской живописи (красном, желтом, 

синем и зеленом): даются названия цветов в китайской живописи, их детальная 

классификация, техники рисования. В издании много иллюстраций, которые 

охватывают произведения периода от Древнего Китая до современности. 

Обратившись к этой книге, читатель сможет познакомиться с разнообразными 

смыслами цвета на примерах произведений искусства, не знакомых широкой 

публике. Основная мысль книги заключается в том, что цветовая гамма 

в китайской живописи не связана с предметом изображения, а зависит от воли 

художника. 

Ключевые слова: китайская живопись, цвет, красный, желтый, 

синий, зеленый. 

Xie Zheng 

REVIEW OF THE MONOGRAPH  

“COLOR IN CHINESE PAINTING” 

The book “Color in Chinese Painting” is a scientific monograph describing 

Chinese painting and devoted to the study of colors. The book tells about the four 

primary colors in Chinese painting (red, yellow, blue and green): the names of colors 

in Chinese painting, their detailed classification and drawing techniques are given. 

The publication contains many illustrations that cover the works of the period from 

ancient China to the present. Turning to this book, the reader will be able to get 

acquainted with the various meanings of color through examples of works of art that 

are not familiar to the general public. The main idea of the book is that the color 

scheme in Chinese painting is not related to the subject of the image, but depends on 

the will of the artist. 

Key words: Chinese painting, color, red, yellow, blue, green. 

 

Данная монография повествует о китайских традиционных цветах 

в картинах. Книга разделена на четыре части, посвященные основным 

цветам (красному, зеленому, желтому и синему). Значения цветов, 

расшифрованные в книге, позволяют понимать скрытые смыслы произведений 
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китайской живописи, а также раскрывать имплицитные нарративные 

художественные техники. 

В китайских картинах кроме символичной живописи тушью есть богатое 

множество прекрасных цветовых тонов, таких как, например, румяна, янтарь, 

скумпия, лазоревый цвет, малахитовая зелень и так далее. Даже названия 

передают скрытую в них красоту. 

В разделе «Красный» мы узнаем, что в древние времена красный цвет 

называли «киноварь». Он, в зависимости от оттенка, бывает багряным 

песочным, красным маслянисто-жирным, серебряно-красным, земельным, 

багровым. Названий и оттенков очень много. Киноварь преимущественно 

использовали для окрашивания одежды, ограждений, буддистских монастырей, 

а также с ее помощью показывали на пейзажных картинах восход солнца, 

играющий красками закат, кленовые листы и прочее. 

Шестнадцать веков спустя с Запада пришел новый цвет — «западный 

красный» (фуксия), — который стал широко применяться в росписи цветов, 

делая их более яркими. 

В китайских картинах много красного цвета: прячущиеся в красном 

солнце вороны; красная стена, расположенная среди зеленых гор и вод; одетая 

в красное держащая на руках младенца дама, которая отправляется на прогулку; 

молодой олень, бродящий по красному осеннему лесу; бабочка, парящая среди 

красных листьев травы… 

В главе «Желтый» каждая картина, которая демонстрирует работу желтого 

цвета, сопровождается небольшим описанием. Все эти описания необходимы 

для понимания произведений, поскольку они знакомят читателя с манерой 

(стилем) живописи художника. Наиболее репрезентативными здесь являются 

работы Линь Чун «Изображение горной птицы Мушмула» и Сян Шэнмо 

«Распускаются цветы. Сорняки и дикая хризантема», в которых с помощью 

цвета создаются живые, реалистичные образы, способные взволновать 

любого зрителя. 

Глядя на желтый цвет, можно подумать, что за долгое время бумага 

просто постарела и выцвела, но даваемые пояснения открывают читателю, что 

этот эффект зависит от типов красок, которыми пользовались художники 

древности: гуммигут, реальгар, позолота и другие. Сегодня в живописи 

используются искусственные пигменты, из-за чего утрачивается нечто 

природное, но следует отметить, что наброски современных художников 

во многом превосходят древние образцы. Впрочем, современную китайскую 

живопись трудно сравнивать с древней. В книге приводятся примеры картин 

прошлого: «Жилище в горах Фучунь», «Река Цинмин Шан», «Бу Ниан». 

На этих картинах желтый является светлым, ясным цветом, он позволяет 
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зрителю ощутить непринужденность, великолепие и исполнение надежды. 

Зеленый цвет, которому посвящена следующая глава книги, также 

занимает особое место в тематике китайской живописи. Многие китайские 

картины часто имеют название «Зеленый пейзаж». На таких картинах, «зеленых 

пейзажах», используется медная лазурь (азурит), главными предметами 

изображения являются зеленые камни (горноречные пейзажи), первые лучи 

солнца, закат и т. д. Читатель знакомится с самой известной картиной данного 

раздела — «Горы и воды на тысячу ли» (XII в.), — написанной Ван Симэном, 

талантливым молодым человеком из династии Северная Сун. 

Каменно-зеленый — самый часто используемый цвет в палитре зеленых 

оттенков, он может изображать деревья, горы, камни на пейзажных картинах, 

он также может подарить цветам листву, окрашивая цветочные стебли, его же 

используют при окрашивании изумрудно-зеленых перьев павлина. 

В данной книге очень много китайских картин в зеленом на разные темы: 

белые гуси в озере, окруженном зелеными деревьями и бамбуком; маленький 

мостик в зеленом сосновом лесу; торговец привозит зеленые одеяния; одетый 

в зеленую одежду юноша; генерал в зеленой мантии...  

Последняя глава книги посвящена синему цвету. Этот цвет получали 

из особой травы, «гречихи красильной», способной окрасить ткань в синий цвет. 

В Китае «синий» имеет название «цин». Именно так называется он в китайской 

живописи, при этом синий может иметь различные оттенки — небесно-голубой, 

лазурный, азуритовый, светло-голубой, песочно-голубой и т. д. 

Для песочно-голубого используется и название «ультрамарин». Этот цвет был 

заимствован с Запада и получил широкое распространение в росписи 

буддистских архитектурных сооружений, в особенности на знаменитых фресках 

гротов Могао в Дуньхуане можно увидеть большое разнообразие 

песочно-голубого оттенка. 

Однако при всех достоинствах этого издания следует отметить 

те моменты, которые нуждаются в пояснении и доработке. Некоторые 

иллюстрации в книге будут непонятны русскому читателю, поскольку 

для понимания некоторых картин нужен определенный набор знаний, а значит, 

требуются разъяснения и информация, которая в книге, к сожалению, 

отсутствует. Другой важный недочет книги — фрагментарность некоторых 

иллюстраций, показывающих читателю лишь часть избранной картины. Также, 

к сожалению, в книге нет именного указателя, в котором бы кратко давалась 

информация о художниках, чьи работы использованы в книге.  

Но в целом язык книги понятный, лаконичный, раскрывающий широкий 

круг тем. Читатель знакомится с творчеством Гу Кайши и Бай Ши, 

произведения которых будут интуитивно понятны и без лишний пояснений. 
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Замечательно представлена картина Гу Кайши «Портрет дамы во дворце» 

(династия Восточная Цзинь), которая является репрезентативной 

для важнейшей эпохи в истории китайской литературы, истории, живописи 

и культуры. Подводя итоги, следует отметить высокий уровень представленного 

материала, систематичность изложения и иллюстративное богатство издания.  
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П. А. Темралеева 

ИНТЕРВЬЮ С АЛЕКСАНДРОЙ МИРОНОВОЙ 

Александра Миронова (р. 1997) — российская художница, работающая 

в различных направлениях современного искусства под псевдонимом 

Curomushka (Куромушка). За последние несколько лет дизайн музыкальной 

обложки занял важное место в творчестве художницы и приобрел характерные 

черты авторского стиля. Кроме того, в связи с тем, что академический подход 

к художественному анализу музыкальной обложки в настоящее время 

не сформирован, интервью с деятелем cover art’a представляется ценным 

источником информации о природе данных произведений. Цель интервью — 

сбор информации о художественном методе А. Мироновой применительно 

к дизайну музыкальных обложек.  

Ключевые слова: интервью, Александра Миронова, дизайн музыкальной 

обложки, музыкальная обложка, «Солнце мертвых». 

Polina A. Temraleeva 

INTERVIEW WITH ALEXANDRA MIRONOVA 

Alexandra Mironova (b. 1997) is a Russian artist working in various areas 

of contemporary art under the Curomushka (Kuromushka) pseudonym. Over the past 

few years, cover design
 
has taken an important place in the artist’s work and taken 

over specific features of the author’s style. Due to the fact that an academic approach 

to the analysis of cover design has not been formed nowadays, an interview with 

a cover artist seems to be a valuable source of information about the nature of such 

creations. The purpose of the interview is to gain information about the artistic 

method of A. Mironova in relation to the design of music covers. 

Key words: interview, Alexandra Mironova, cover design, music cover, The 

Sun of the Dead. 

Александра Миронова (р. 1997) — российская художница, работающая 

в различных направлениях современного искусства под псевдонимом 

Curomushka (Куромушка). Она начала свой творческий путь с создания ловцов 

снов
2
, популярных в России в 2010-х гг. На протяжении нескольких лет  

(2017–2021) художница занималась изготовлением ювелирных украшений. 

В настоящее время Александра Миронова работает преимущественно в технике 

масляной живописи, пишет картины в стиле магического реализма
3
, некоторые 

из которых выставляются в галереях Москвы
4
. Кроме того, она занимается 

росписью и декорированием текстиля, а также дизайном мерч-продукции
5,6

. 
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За последние несколько лет дизайн музыкальной обложки
7
 занял важное 

место в творчестве художницы, во многом благодаря тесному сотрудничеству 

с такими российскими хип-хоп исполнителями, как Слава КПСС (Вячеслав 

Машнов) и группа «Ежемесячные». Продолжительная дизайн-практика 

в индустрии музыкальной продукции позволила А. Мироновой сформировать 

уникальный стиль обложек, отличающийся вариативностью техник (digital
8
, 

лепка, масло, коллаж), сюжетов (мифология, христианская иконография, 

органические структуры) и формальных решений. Куромушка, таким образом, 

представила собственный художественный метод решения музыкальной 

обложки, который, в свою очередь, требует конкретизации. 

С другой стороны, несмотря на то, что cover design является 

привлекательной темой для современных исследователей и многие его образцы 

имеют несомненную художественную ценность, академический подход 

к анализу музыкальной обложки в настоящее время еще не сформирован 

[6, с. 2]. Более того, «нет общего мнения о том, в каком ключе следует вести 

этот анализ» [2, с. 47]. В первую очередь это связано с тем, что изучаемый 

арт-объект располагается «на границе искусства и дизайна» [2, с. 46]. Мнения 

исследователей о том, что типологически представляет собой дизайн 

музыкальной обложки, также разнятся. По этой причине интервью 

с А. Мироновой представляется ценным источником информации о специфике 

данных произведений и может послужить основой для научного 

искусствоведческого анализа творчества художницы.  

Полина Темралеева: Здравствуйте, Александра. Благодарю 

за возможность пообщаться с вами! 

Александра Миронова: Здравствуй. Я рада помочь. Можно на «ты». 

П. Т.: Хорошо. В первую очередь я бы хотела узнать подробнее о твоей 

деятельности в качестве дизайнера музыкальных обложек и, в частности, 

о работе над обложкой «Солнце мертвых» (ил. 1.). Для начала расскажи, 

пожалуйста, творчество каких художников и других деятелей искусства 

(предшественников и современников) повлияло на твой индивидуальный 

художественный метод?  

А. М.: Фред Деукс, Ханс Рудольф Гигер, Сальвадор Дали, Роб Шеридан 

(американский графический дизайнер, режиссер и фотограф, наиболее известен 

работой с Nine Inch Nails).  

П. Т.: Кто является заказчиком обложки «Солнце мертвых»? На каких 

условиях заключалась договоренность с заказчиком?  
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А. М.: Обложку я сделала в качестве арта, пока альбом был в работе. 

Конкретных условий не было, это был творческий обмен между мной и Славой 

КПСС, скажем так.  

П. Т.: Обложка стала твоим первым коммерческим заказом оформления 

альбома?  

А. М.: Это не был мой первый заказ, т. к. на тот момент я уже оформляла 

обложки Славы КПСС и группы «ЕЖЕ» («Ежемесячные» — авт.) 

периодически.  

П. Т.: Как опыт в изготовлении украшений и ловцов снов повлиял 

на твой художественный метод и, в частности, на образ обложки «Солнце 

мертвых»?  

А. М.: Поскольку альбом содержит много этнических мотивов, элементов 

заупокойного культа, то на визуал, конечно, повлиял мой опыт работы 

с «мистическими» структурами, в частности с ловцами снов, которые можно 

воспринимать как воронки между мирами.  

П. Т.: Работы Фреда Деукса — единственные, которыми ты 

вдохновлялась при создании обложки «Солнце мертвых»? Возможно, есть 

какие-то наиболее значимые из них?  

А. М.: Работы Деукса стали непосредственным референсом, 

но ознакомилась я с ними, когда концепт уже сформировался. Меня привлекали 

различные анатомические изображения структуры ткани, плоти, в том числе 

из старых энциклопедий, гравюр и т. д.  

П. Т.: Сколько времени заняла работа над произведением?  

А. М.: Саму обложку я собирала дня три, но если считать разработку 

эскизов, анимацию самой обложки и создание сопровождающих каждую песню 

видеодорожек, то примерно три недели.  

П. Т.: Оговаривался ли с заказчиком дизайн обложки? Были ли 

выдвинуты какие-нибудь пожелания? Или тебе была дана полная творческая 

свобода?  

А. М.: Можно сказать, что мне была дана свобода, но тут следует 

понимать, что сначала арт был создан как мой способ отреагировать 

на произведение Славы. Он поделился со мной несведенными
8
 версиями песен, 

а я, в свою очередь, сделала арт, чтобы продемонстрировать, какое впечатление 

они на меня произвели. Уже после Слава попросил меня полноценно 

развернуть эту историю.  

П. Т.: Ты являешься единоличным автором произведения? Или 

в процессе его создания принимал участие кто-то еще? Если да, то какова была 

роль других участников?  
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А. М.: Мы работали вместе с Владом STEYK, московским художником. 

Технически «оживить» (анимировать — авт.) все было его задачей. 

Я придумывала как, что и куда должно двигаться, а Влад все это реализовывал. 

Он очень хороший профессионал и работал быстро.  

П. Т.: Как проходили поиски художественной формы? Какие этапы 

работы над обложкой были пройдены? Использовала ли ты какие-нибудь 

исходники?  

А. М.: Начиналось все в карандаше и угле, затем перешло в графические 

редакторы. Photoshop, Illustrator, After Effects — все намешано. Изначально это 

была интуитивная графика: слушаю музыку и параллельно намечаю 

ассоциации. После — поиск текстур, паттернов. Я много сканов пересмотрела 

и, вот, нашла идеально подходящие по плотности и настроению. Собрала все 

в черно-белом варианте. Самым последним этапом было введение цвета.  

П. Т.: В чем заключалась основная сложность поиска художественной 

формы?  

А. М.: Сложность в поиске формы заключалась в том, чтобы найти 

подходящие моему представлению, не отталкивающие нарочитой 

отвратительностью, а наоборот, изящные варианты гниения, как бы странно это 

ни звучало. 

П. Т.: Ты ознакомилась с альбомом до запроса на создание обложки или 

во время работы над ней? Когда возник замысел произведения?  

А. М.: Задумка вытекла сама собой, как реакция. Не могу сказать, что эти 

образы отдельно от песен для меня существовали. Эти процессы для меня 

слились воедино: я слушала альбом впервые и фиксировала свои переживания.  

П. Т.: Какова взаимосвязь содержания альбома (название, текст, музыка) 

и его обложки? Они связаны концептуально, стилистически, формально или все 

вместе?  

А. М.: Довольно сложно давать характеристику своей работе. Я думаю, 

они оказались связаны интонационно, темпом некоего разложения 

и одновременного проживания этого процесса, некой материальностью, 

бытийностью, скажем, природного. Экзистенциальная составляющая песен 

в визуале проходит путь плоти.  

П. Т.: В этом произведении — твоя личная интерпретация альбома или 

развитие его исходной концепции?  

А. М.: Скорее, здесь моя интерпретация. Альбом непосредственно 

мифологическими образами пропитан, а я от них отказалась, чтобы избежать 

иллюстративности. Я думаю, оформление имеет больше отношения 

к концептуальной структуре
9
. Я постаралась развить визуал по принципу 
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синонима. Он призван помочь глубже погрузиться в текст, но не пересказать 

его. Скорее, как дополнительный канал
10

.  

П. Т.: Какие заимствования (если таковые имеются) присутствуют 

в работе?  

А. М.: Можно сказать, что как раз Роб Шеридан как видео-артист 

подсказал мне, в каком направлении двигаться.  

П. Т.: Чем обусловлен выбор художественной формы? Какого эффекта 

ты стремилась достичь? 

А. М.: Не могу сказать, что он обусловлен чем-то конкретным. Скорее, 

наиболее подходящим в тот момент показалось именно так тему раскрыть. 

Текстура, как я ранее говорила, должна была отсылать к анатомии, мышечной 

ткани, соединительной. Сама обложка одновременно и яйцеклетка 

с зародышем, некое структурное начало, и при этом лишенная развития, 

обреченная на умирание жизнь. В то же время там и элементы животных 

структур, растительных — мозаика, вбирающая в себя мир.  

П. Т.: Чем обусловлен выбор композиции?  

А. М.: Композиция, конечно, продиктована солнцем, его пульсирующей 

поверхностью, лучами.  

П. Т.: Какое настроение ты стремилась придать произведению?  

А. М.: В меру упадническое, с принятием, без сопротивления.  

П. Т.: Можешь ли ты отнести свое произведение к какому-то 

определенному художественному стилю? Если да, то к какому?  

А. М.: Затрудняюсь ответить. Обычно говорю, что работаю в стиле 

«магический реализм».  

П. Т.: Какое место это произведение занимает в твоем творчестве? 

Выделяется ли оно из ряда других произведений? Если да, то чем?  

А. М.: Отличается тем, что, несмотря на мрачность, в нем много любви, 

даже нежности. В некоторой степени это подарок. 

П. Т.: Была ли поставлена задача сделать альбом более продаваемым 

с помощью обложки? Если да, то каким образом эта задача была решена?  

А. М.: Не думаю, что продаваемость вообще была включена в эту работу, 

но я удивилась, как быстро «разлетелся» мерч. Но это следствие, изначально 

такого плана не было.  

П. Т.: Как оценили твое произведение заказчик, комиссия, аудитория? 

А. М.: Я презентовала этот проект перед комиссией в своем институте, 

и он получил много положительных отзывов. Меня это очень удивило. 

И с моим партнером в этом проекте, Владом, мы остались довольны 

результатом. Слава тоже всегда с теплом об этой работе отзывался, но не могу 
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сказать, что на моей карьере это как-то сильно отразилось, все же мой 

профиль — масляная живопись.  

П. Т.: Насколько успешным ты считаешь свое произведение? В чем 

измеряется этот успех?  

А. М.: Считаю вполне успешным, а измеряю тем, что приятно 

вспоминать о том периоде, когда шла работа, и, в целом, не стыдно сказать, что 

это сделала я.  

П. Т.: Как дизайн обложки использовался в оформлении концертов 

Славы КПСС? Каким образом дизайн обложки был адаптирован для анимации?  

А. М.: Обложка была анимирована по тому же принципу калейдоскопа. 

К каждой песне было сделано свое оформление, и на концертах они 

проигрывались на экранах, пока Слава исполнял песни. Они с Андреем Замаем 

целый тур провели с этим оформлением сцены. Обложка как будто сразу 

под моушн (моушн-дизайн — авт.) создавалась, поэтому адаптировать 

не пришлось.  

П. Т.: Какое место в истории создании обложки «Солнце мертвых» 

занимают маски Юлии Ланг?  

А. М.: Юля занималась созданием масок, это ее авторский проект. Они 

помогли представлять Славу как лирического героя во время исполнения песен. 

На обложку арт Юли, наверное, не повлиял, но наши работы «сдружились» 

в визуальном плане, углубили общую картину. 

П. Т.: Спасибо за подробные ответы. Я бы хотела задать еще несколько 

вопросов о твоем творчестве.  

А. М.: С удовольствием на них отвечу. 

П. Т.: Как долго ты занимаешься (или занималась) дизайном 

музыкальных обложек? 

А. М.: Пять лет.  

П. Т.: С какими исполнителями ты сотрудничала в качестве дизайнера 

музыкальных обложек (помимо Славы КПСС и группы «Ежемесячные»)? Кого 

можешь выделить в качестве своих «постоянников»? Какие критерии чаще 

всего оказываются предпочтительными для заказчиков и почему? 

А. М.: В основном для них и делала. Отдельно для Миши Джигли, Вани 

Светло, Андрея Замая и разово для разных ребят (МЦ Грибоедов, Krasnoperov, 

Mantrii). И, что приятно, для меня это всегда был свободный арт, критериев 

не выдвигалось.  

П. Т.: Какие обложки являются для тебя наиболее значимыми и почему?  

А. М.: Конечно, обложки для Славы (и оформления концертов). 

Над ними, во-первых, всегда было работы больше всего, во-вторых, я и при 

написании альбомов, можно сказать, присутствовала, и обложки появлялись 
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как вытекающий из всего этого арт-процесса итог. Самая значимая, конечно, 

«Солнце мертвых», и мы уже обсуждали почему. Очень люблю обложки 

для группы «Ежемесячные» — с ними та же история. Ребята читают рэп — 

я сижу и рисую, получается такое творческое взаимовлияние. Из последних 

выделю обложку на «Ангельское TRUE» (альбом Славы КПСС, 2022 г. — 

авт.): для нее я полностью крылья моделировала и собирала из перьев — 

интересное занятие. И на еще не вышедший «Бутер Бродский 2» (альбом Славы 

КПСС — авт.): основа обложки — это скульптура, которую я соорудила 

из нового для себя материала (масса наподобие оливкового пластилина, очень 

древнего). Есть пересечение с первой обложкой на «Бутер Бродский» (альбом 

Славы КПСС, 2019 г. — авт.), ее я тоже люблю: часов десять без пауз лепила 

для нее ребра. Ну, и обложка к «Оттенкам барда» (альбом Славы КПСС, 

2019 г. — авт.): после поездки в Африку вдохновилась, в ней представлено 

много различных рукоделий из мусора, мы вместе со Славой целую серию 

очков смастерили. В ней запечатлен период, когда я много читала на тему 

анархизма, знакомилась. Для меня это все отпечатки эпох. 

П. Т.: Какова, на твой взгляд, специфика дизайна музыкальной 

продукции (как в процессе созидания, так и в процессе созерцания)?  

А. М.: Для меня специфика только в том, чтобы пропустить через себя 

альбом и основную интонацию уловить. Чтобы как раз звучание переложить 

в визуал. Иногда и пять, и десять раз приходится послушать, чтобы верный 

образ поймать. 

П. Т.: Сформировался ли у тебя собственный стиль музыкальной 

обложки? Если да, то каковы его характерные черты?  

А. М.: Наверное, можно сказать, что авторским является то, что в моих 

обложках присутствует моя живопись, скульптура и прочий ручной труд, 

а диджитал (digital art — авт.), скорее, используется как что-то 

вспомогательное. Нет у меня этого стремления делать «трендовый» визуал. 

Я за прошлый год пятнадцать обложек сделала, и, мне кажется, ни разу себя 

не повторила.  

П. Т.: Какие аспекты в работе над музыкальными обложками являются 

для тебя самыми важными? Что делает ту или иную работу наиболее 

выразительной? Что связывает ее с музыкой (альбомом, синглом)?  

А. М.: Мне кажется, на последние два вопроса я уже ответила между 

строк. Для меня важно в конце работы услышать «да, это оно». Почувствовать, 

что мне удалось не «отсебятину» наделать, а все-таки ретранслировать посыл 

самого музыкального произведения.  

П. Т.: Каков общий алгоритм работы над музыкальной обложкой 

(от заказа до согласования)? Каким образом чаще всего проходят поиски 
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художественной формы? В какой технике ты чаще всего работаешь как 

дизайнер музыкальной продукции?  

А. М.: За счет того, что первые свои обложки я делала друзьям, а дальше 

меня уже находили, заметив мой «стиль», согласовывать что-то особенно 

и не приходилось. Зачастую я делаю несколько вариантов эскизно, затем 

выбираем вместе направление, и дальше уже сверка «по мелочам» (нравится 

или не нравится шрифт, цвет, и т. д.), хотя чаще все так и остается на мое 

усмотрение. А по технике я уже говорила: все очень разнится. Есть такой 

момент, что порой мне хочется попробовать создать в каком-то стиле арт, 

но на полноценную картину нет энтузиазма, и я через обложки это реализую 

как раз. Также стоит отметить, что это очень «натренировывает» 

на композиции в квадрате
11

.  

П. Т.: Не могла бы ты, пожалуйста, рассказать немного подробнее 

о работе над обложками «Ангельское TRUE» и «Бутер Бродский» (первым 

и вторым)?  

А. М.: С первым все было довольно просто: Слава попросил сделать 

картинку для «прогрева» на YouTube, чтобы анонсировать альбом, и я сделала 

серафима на скорую руку, а из нее уже появилась идея создать полноценного 

ангела. Немного полистала анатомию, сделала каркас из проволоки, заказала 

перья — вся история. Дня четыре я их собирала по перышку. А «Бутер 

Бродский 2» спонтанно появился: Слава очень быстро написал альбом, и идея 

обложки появилась у меня с первого прослушивания. Там много маленьких 

ртов, которые вещают вразнобой (причина тому будет понятна по альбому). 

Пластичность, опять же, за счет контекста песен появилась. В первом «Бутер 

Бродском» была глина как символ мифологического сотворения человека. 

И отпечаток ладони, скажем так, изнутри грудной клетки был сделан на тему 

надрывности альбома. Внутри конструкции был установлен настоящий пожар 

малого масштаба. Если кратко, то процесс работы был такой: лепка, запекание, 

покраска, фотографирование с огоньком внутри, цифровая обработка. 

Для «Ангельского TRUE»: каркас проволочный, послойная склейка перьев, 

установка на холст, обтянутый бархатом, фотографирование, распечатка 

и повторный скан с фото, цифровая обработка.  

П. Т.: Чем обусловлен выбор художественной формы этих обложек? 

Какие референсы ты использовала, чем вдохновлялась?  

А. М.: Этот выбор происходит всегда интуитивно, на уровне каких-то 

моих личных ассоциаций. Ничем, кроме самих песен, я не вдохновлялась 

(в случае с «Ангельским TRUE» больше даже словосочетанием, которое 

существует как «локальный мем»). Захотелось сделать не самого очевидного 

ангела.  
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П. Т.: Расскажи, пожалуйста, про цифровую обработку изображений. 

А. М.: Сугубо интуитивная: поиграть с кнопками, скажем так, никакой 

стратегии. 

П. Т.: Как тебе кажется, твои работы могут или же должны 

восприниматься как полноценные произведения в отрыве от музыки? Если твои 

обложки не про «продающий» и «трендовый» визуал, то, соответственно, это 

не коммерческая, а исключительно художественная история, верно? 

А. М.: Вообще, я даже насчет своих картин не считаю, что они должны 

как произведения восприниматься, а к обложкам я еще менее серьезно 

отношусь. Конечно, я не считаю, что они в отрыве от музыки собой что-то 

особенное представляют — тут как раз в коллаборации вся суть. В выведении 

звука в изображение, некая синестезия искусственная. 

П. Т.: Почему «менее серьезно»? 

А. М.: Все же это более игровые задачи. Имеет значение только 

оцифрованный вариант, в отличие от картин. 

П. Т.: Спасибо, что нашла время ответить на мои вопросы. Удачи тебе 

в дальнейшей работе! 

А. М.: Не за что.  

 

ПРИМЕЧАНИЯ 

 

1. Ловец снов — индейский амулет, защищающий спящего от злых духов 

и болезней. 

2. Магический реализм — «художественный метод, в котором магические 

<...> элементы включены в реалистическую картину мира» [Цит. по: 3, с. 54]. 

3. Картина «Последняя любовь в Константинополе» была представлена 

на выставке «Будущее» (24.03.2022–17.04.2022) в «Галерее A3». 

4. Мерч — продукция с символикой бренда.  

5. 30.11.2022 магазин VSRAP запустил продажу худи «Шиз» от Славы 

КПСС и Андрея Замая в коллаборации с Куромушкой. 

6. Так называемый cover design или cover art. 

7. Digital art (CG art — computer graphic art) — «создание электронных 

изображений, осуществляемое <…> за счет использования человеком 

компьютерных имитаций традиционных инструментов художника» [Цит. по: 

1, с. 204].  

8. Сведение — процесс преобразования определенного количества 

аудиодорожек в полноценное музыкальное произведение. 

9. Специфика концептуального альбома такова, что «идея-концепт 

доказывается, проявляется музыкальными и немузыкальными средствами 
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самого альбома» [4, с. 76], в том числе, обложкой. Соответственно, восприятие, 

анализ и, особенно, интерпретация обложки невозможны в отрыве 

от литературного и музыкального наполнения альбома.  

10. Р. Белтон отмечает, что некоторые обложки могут служить 

усилителями, которые дополняют смысл текста и являются с ним одним целым 

[5, с. 4]. 

11. Стандартный формат обложки на стриминговых сервисах (Spotify, 

SoundCloud и т. д.) — квадрат. 
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