Обзор 48-й республиканской выставки произведений художников Республики Карелия «Онежская палитра»

Уважаемые коллеги – художники, искусствоведы и присутствующие здесь любители искусства! Я благодарю работников Музея и членов Правления Союза художников за оказанное мне доверие поделиться с  Вами своими мыслями и впечатлениями о выставке «Онежская палитра».


В связи с тем, что традиция таких обсуждений была на время прервана, хочу напомнить о значении общей отчётной выставки и том резонансе, который её сопровождает.


Доступная для посетителей выставка художественных произведений – явление необходимое для культуры. Персональная – как правило, показывает творчество художника за некий период, а зачастую подводит итог его работы за всю жизнь. Экспозиция произведений отдельной группы, творческого объединения – свидетельствует о некой общности эстетических, социальных или национальных позиций. Большие, региональные или всероссийские выставки, дают возможность сравнить достижения разных художников, распознать своеобразие их талантов, особенности художественных манер и методов, или обнаружить ситуацию кризиса, как в искусстве отдельного художника, так и застоя в изобразительной культуре целого поколения. Это известно на примерах из истории нашего отечественного искусства, когда передвижники противопоставили своё творчество академистам, а представители «мира искусства» – и передвижникам, и академистам. Борьба направлений и течений, хотя и сглажено, была свойственна и искусству советского периода.

Та же ситуация идейной и художественной борьбы наблюдается и в других национальных школах искусства. Вспоминается эпизод, когда О. Ренуар в письме К. Моне в ответ на замечание, почему он, Ренуар, участвует в выставках Салона, подчёркивает, что если они, импрессионисты всегда будут выставляться отдельно, келейно, то кто тогда даст бой салонному искусству? И не правильнее было бы перенести это сражение с рутиной в залы самого Салона?

Для ценителей искусства художественная выставка любого масштаба и любой направленности это возможность приобщения к духовной жизни, поддержания своего культурного уровня, информированности в проблемах творчества. А для искусствоведов-учёных, критиков и музейных работников каждая выставка – это важный объект их разнообразных профессиональных интересов.

И, наконец, художественное воспитание самой широкой и неподготовленной публики крайне необходимо, иначе искусство станет тем, чем оно, увы, уже становится теперь – изолированным, исключительным и случайным явлением, не обладающим прочной связью с жизнью нашего общества.

Размышляя о выставке «Онежская палитра», посетитель сразу отметит, отсутствие на ней программных полотен повествовательного содержания. Можно, конечно, найти объяснения этому в современной трудной жизни, в отсутствии интереса к сюжетным картинам со стороны публики и заказчиков, в том, что другие виды искусства (кино, видео) преуспевают в развёрнутом рассказе о жизни более успешно, и т.д. 

Отсутствие жанровой картины – этого своеобразного зеркала жизни, или, как утверждал И.Н. Крамской, приговора художника порокам действительности, снижает впечатление от экспозиции.

Но и портрет, необычайно распространённый в искусстве жанр, тоже весьма ограниченно представлен карельскими художниками на своём традиционном вернисаже.

В этом жанре живописи давно и плодотворно работает Валентин Чекмасов. Его искусство правдиво, поскольку его жизнь и творчество составляют единое целое. Драматическое содержание событий нашего века ему знакомо с юношеских лет. Он ребёнком познал жестокость войны и её тяжёлые последствия. Отсюда абсолютно правомерно появление на выставке композиционного портрета «Мир всем», изображающего православного священнослужителя отца Сергия. Почерку В. Чекмасова свойственно внимательное изучение деталей, способных раскрыть содержание характера и рода занятий, портретируемых им людей. Композиция «Мир всем» уравновешена в проповедческом жесте отца Сергия и, стоящими за его спиной, храмом и звонницей. 


Творчески удачен портрет А.В. Дмитриева, исполненный Павлом Поляковым. В нём сразу, без предварительных «пасов» художник знакомит зрителя со своим героем – человеком умным, современным по мироощущению и решительным в действиях. Признаком календарной поры, когда писался портрет, является городская куртка-ветровка с меховым воротником и чистое голубое небо, предвещающее наступление весны.  


С явной симпатией изображена наша авантажная, уверенная в себе, современница  «Александра» в портрете, исполненном Жанной Свиридниковой. В реалистической системе красочного письма представляет зрителям портреты «Мужской» и «Женский» Виктор Барбашин. Мужской портрет чуть больше натурального размера и скомпонован просто, без затей: лицо показано крупно в фас, рубашка цвета свежей зелени также написана без эффектных рефлексов. Женский портрет претендует на композиционную усложнённость и, быть может, потому правая рука модели, изображенная в сложном ракурсе, воспринимается  не очень удачно,  


Но с гораздо большими трудностями встретился Ипполит Лопарёв, отказываясь от правил реалистического портрета в угоду наивному декоративизму. Два изображения женских голов, представленных им на выставке, очень условно могут быть отнесены к жанру портрета. Очертания лиц весьма «размыты», исполнены очень неуверенно и даже скучно по краскам, по темпераменту и композиции.


Если верить экспозиции, то можно прийти к выводу, что портретный жанр сегодня не востребован. Вероятно, тому есть причины в нашей сегодняшней жизни. Но как бы то ни было, надо всегда помнить и руководствоваться задачами жанра. Вот они: 

Во-первых, необходимо передать физическое сходство модели.

 Во-вторых, попытаться раскрыть психическую характеристику (показать «зеркало души»). Иногда это бывает чрезвычайно трудно (В. Серов, работая над портретом А.П. Чехова, говорил: «Чехов неуловим»).

В-третьих, необходимо раскрыть социальный статус модели: кто перед нами – студент, рабочий, академик, воин?.

В-четвёртых, важно показать национальное своеобразие человека, ведь через это просматривается и характер.

В-пятых, наметить возраст модели и связанное с ним состояние молодости, взлёта или усталости, ожидание покоя.

В-шестых, художник не должен скрывать своего собственного отношения к модели.

И, наконец, хорошо, если портрет можно рассматривать как отражение эпохи.

Редкие портреты соответствуют всем задачам одновременно. Как правило, художник сосредоточивается на тех, что считает самыми главными, но нынешняя выставка карельских художников, увы, не даёт повода для положительных рассуждений по поводу жанра «портрет», ни о его лирическом варианте, ни о монументальном свойстве, ни о групповом и другом каком-либо ещё.

Пейзаж

Отмечая успехи живописцев в пейзажном жанре, Мартирос Сарьянкак-то заметил: «Природа, какой бы она ни была понятной и обыденной, каждый раз изумляет происходящим в ней…причудливым сплетением кажущихся случайностей и беспредельным разнообразием форм».

Он же продолжил своё наблюдение: «Способность удивляться – одно из величайших даров природы. Чем меньше этой способности в человеке, тем бедней он духом…»

На выставке «Онежская палитра» в большом разнообразии представлен ландшафтный пейзаж, причём, именно местный, карельский. Он сосредоточен на предельно достоверном изображении знакомых многим уголках природы. К этому пейзажу относятся лирические полотна Валентина Чекмасова «Большая Сельга» и «Бани. Большая Сельга», а также полотна Бориса Поморцева «Лодка соседней деревни» и «Праздничный день». Работы этих художников выполнены добротно и с любовью к просторам края. В них ощущается устойчивое мастерство и вдумчивость, сопровождающая опытных приверженцев пленэра. 

Монументальные панорамы – своеобразные гимны природе, развёрнутые по горизонту, требующие соответствующего «прочитывания», представил на выставку Владимир Иваненко. Это «По первой пороше», «Дорога к дому», «Пора белых ночей», «Молодой тростник. Большая вода» К такому же типу пейзажа можно отнести монументальное полотно Бадри Топурия «Острова» и композиции Юрия Бобина «Уголок Заонежья» и «Ладога. Устье Олонки». Сложность панорамных пейзажей заключается в том, что изображаемый сюжет природы не всегда достоин величественных аккордов, но в названных вещах краски и интонации чувств не преувеличены, а соразмерны.

На выставке можно видеть и пейзаж интимный – лирический, часто называемый пейзажем настроения. В полотнах Дмитрия Поленкова «Снег идёт», «Бабье лето в Карелии» и «Ноябрь в Карелии», в холстах Юрия Каноева, Светланы Морозовой, Льва Бурина, Натальи Привиной, при всей разности живописного языка, заключены, лирические переживания художника, которыми он хочет поделиться со зрителями, будь то уголок Карелии или ночная Венеция.


В экспозицию включено много произведений, в которых с разной степенью отхода от реалистической школы письма, декларируются экспрессивность и завышенная условность. В лучшем случае они достойны оценки как сугубо декоративные композиции. Этот ряд составляют произведения Александра Трифонова, Аллы Власенко, Владимира Ваяна, Юлии Шумиловой, 


Экспрессивный или иной саркастический язык вполне оправдывают себя при создании живописного памфлета, как это можно видеть в произведениях Дмитрия Учуваткина и Ильи Растатурина. К сожалению, экспрессивный язык не спас от антиэстетизма произведения Артёма Стародубцева, посвящённых «Сну самурая» и «Клиники Нефертити». 

Популярный среди художников и зрителей жанр натюрморт представлен на выставке единственным произведением Андрея Акатьева «Букет. Настроение». Между тем, натюрморт, как жанр, даёт возможность предложить публике разные ипостаси проживания предметов в картине. Почему не востребованы натюрморты постановочный, философичный, праздничный, будничный? Ведь это такая благодатная тема – через мир вещей сказать правду о людях. 

О станковой графике

Художники, влюблённые в акварельные краски, знают многие секреты этой живописно-графической техники. Одно из таинств акварели – возможность писать «по сырому». Декоративные эффекты, возникающие при этом, подтверждают листы, составляющие триптих Натальи Кошелевой «Солнечный сад». Эта композиция не наделена развитием какого-либо сюжета. Главное в ней – ковёр ярких, празднично распустившихся в лучах солнца, цветов.


По-другому, мужественно и широко написаны пейзажи «Деревня Кузаранда», «Соловецкий монастырь», «Поморское село Гридино» Александром Ивановичем Каштановым. Художник задался целью написать пейзажи приграничных деревенек и приобщил к этой теме других своих коллег. В той же мужественной и решительной манере исполнены пейзажи «Дорога в сосновом лесу» и «Заштормило» Владимира Лобанова. Мягче и легче звучит акварель в композициях Софьи Тервинской («Соловецкий монастырь»), Юлии Коросовой («Осень на островах», «Киинджи- моховое болото») и Ольги Хямяляйнен («Во дворах», «Святозеро»).


Георгий Иванов вводит в акварельную композицию приёмы, похожие на технику акватинты. В его пейзажах «Сильный прибой» и «Прекрасная осень», помимо эффектов письма «по мокрому» применяется набрызг и «вольная»,  будто бы случайная линия.


Владимир Баландин, помимо своего основного призвания – выдающегося мастера костореза, небезуспешно осваивает технику акварели, о чём свидетельствуют его листы «Лето в Кижах» и «Васильево. Воспоминание о Моне». В последней работе заметно не только сюжетное повторение композиции «Поле маков», но и желание изучить пространственное построение пейзажной композиции великого французского импрессиониста.


В отличие от импрессионистической гаммы листов Баландина Маргарита Пермякова обращается к ярким фольклорным цветосочетаниям в работах «Гостеприимный дом» и «Весенние баньки».

Рисунок карандашом и тушью редко присутствует среди экспонируемых работ, как основная техника. На нынешней выставке виртуозные композиции в этой технике представил Дмитрий Поленков. Его композиции «Зимний день», «Сямозёрская сосна», «Ферма зимой» – необычайно кропотливы и в этой тщательности исполнения чувствуется любовь к природе, к своему искусству, уважение к зрителю, пусть даже не искушённому в секретах искусства.  

Пастель

На выставке представлены произведения в очень сложной и «хрупкой» технике пастели. Она, эта техника, как известно, требует внимательного отношения к смешению штрихов, к продуманной и неизменяемой колористической гамме. Эти требования соблюдены и художественно применены в работах Юрия Вариводы «Вечер», «Деревенька моя».

Плотно, «корпусно» использует цвет пастели Елена Новикова. Её композиции «Тыквенное варенье» и «Натюрморт с самоваром» свидетельствуют не только об уверенности в работе с мелками, но и о желании рассказать зрителю простую правду о красоте домашней утвари и немудрёной крестьянской еде. Есть в её работах и тонко наблюдённые и качественно, убедительно исполненные детали, такие, скажем, как преломление в гранёном стакане изображения надрезанного к чаю лимона или помятость тулова самовара.

Пейзаж Жанны Свиридниковой более привычен для произведений, исполненных пастелью. Он, судя по всему, «взят» с натуры и с настроением.  

Эстамп и многообразие печатных техник (офорт, сухая игла, ксилография, литография, линогравюра) увы, не представлены на выставке, в то время, как в былые годы можно было любоваться линогравюрами Алексея Авдышева и офортами Георгия Стронка или Олега Юнтунена, 

В новой технике - компьютерной графике, - исполнена большая декоративно-абстрактная композиция Юрия Пермякова «Мир природы». При всём своеобразии, монументальной образности, зрителя не покидает мысль, что подобные работы остаются пока в зоне эксперимента, не имеющего ещё логической аргументации. 

Принадлежность к книжной графике просматривается  в работах Валентины и Сергея Чинёновых «Милостивый Микола», «Смешной дуралей», «Разбуди меня завтра рано…». В этих композициях применён монтажный способ совмещения разных малых сюжетов.

О монтажном приёме изложения идеи, можно вспомнить следующее:в современном реалистическом искусстве эти приемы изображения разновременных событий и образов позволяют создавать более емкие по содержанию произведения. В монтаже графическом есть преимущества перед теми же приемами, применяемыми в кино. Там и монтаж, и составляющие его компоненты быстротечны. А в графическом листе их можно рассматривать и рассматривать.


В графический раздел отнесены работы, выполненные в смешанных техниках. Это сдержанные по колориту, очень строгие по интонациям и выразительные в своей суровости пейзажи Ольги Юнтунен: «Берег озера», «Предзимье», «Сирень цветёт» (все – бумага, темпера, тушь).

Анна Грязнова представила два листа из серии «Птицы и камни». Темпера и акриловые краски при умелом применении позволили «засеребриться» талантливо, с душою выполненным листам «В зарослях», «Отражение». Изображая мир птиц в привычной для них природной среде, автор как бы ненавязчиво утверждает идею сохранности красоты живого мира.


Привычные материалы – бумага, тушь и кисть, при всей скромности этого изобразительного арсенала, «звучат» в композициях Нелли Григорьевой неспешным рассказом «Картинками из частной жизни». 


Смешанная техника в её классическом варианте применена в композициях Эйлы Тимонен «Пурга» и «Машезерское окно». В каждом из этих двух произведений, достигнутый эффект «работает» на образ. Кроме того, в композиции с окном и льющимся из него электрическим светом, очень удачно разрешена задача изображения яркого окна в вечернем сумраке палисадника. 


В композициях   Наталии Топурии «На окраине города» и «Оттепель» смешение разных материалов – пластилина, пастели и других, известных только автору, приближается к границам риска  сохранности и правилам экспозиции. Но, главное, есть ли в таком смешении техник необходимость? Образная сущность произведений не пострадала бы и при применении более устойчивой традиционной техники.

Прикладное искусство

Резьба по кости Владимироа Баландина, резьба по дереву Александра Казакова, керамика Романа Леонтьева, мелкая пластика Павла Калтыгина, ювелирные украшения Татьяны Ваян, стеклопластика Михаила Коппалева («Инопланетянка»), артобъекты Владимира Титова, женские костюмы по мотивам финской национальной одежды Алексея Титова и Ирины Тиккуевой – всё это рукотворное богатство – свидетельство высокого мастерства, любви к профессии и сохранения традиций народного творчества в их лучших свойствах.
Выставка «Онежская палитра» побуждает коснуться некоторых проблем теории современного искусства.

Художников упрекают в ретроспективизме и его вариантах: реализме академическом, передвижническом, социалистическом. На другом полюсе, провозглашающем себя новаторским, постмодернистским, увы, сгруппировался буксующий авангард, а если по правде, то дилетантизм, приписывающий себе ведущую роль в культуре. 

Правда, следует оговориться, что существуют плодотворные виды «авангарда». Они порождены противопоставлением себя достижениям предшествующих поколений в поисках того, что будет тесно связано созданием производственной красоты, то есть, с дизайном во всех сферах его приложения.

И, рассматривая на выставке некоторые произведения, возвращаешься к ныне расхожим понятиям постмодернизма: «мир как хаос», «постмодернистская чувствительность», «мир как текст», «интертекстуальность», «кризис авторитетов», «эпистомологическая неуверенность», «двойное кодирование», «дискретность», «фрагментарность», «метарассказ» и так далее, которые не вносят ясности в проблемы, действительно волнующие художников.  

Здесь хочется привести слова  ныне весьма популярного пропагандиста искусства Умберто Эко: «по-моему, постмодернизм – тенденция, которую нельзя отнести к какому-то определенному времени. Эта категория духовная, вернее стремление к искусству, способ действия. Можно сказать, у каждой эпохи есть свой постмодернизм, точно так же как у каждой эпохи должен быть свой маньеризм /более того, мне кажется, что постмодернизм – это просто современное название маньеризма как метаисторической категории». 

В заключение.

Для полной, глубокой и объективной оценки творчества художников нужно подходить не с готовой меркой, не с позиций одобренной и «апробированной», а необходимо «переболеть», творчески выстрадать художественное воплощение сюжета, портрета, пейзажа или натюрморта, вникнуть в цели и задачи, стоявшие перед творцом. Но и сегодня можно сказать, что выставка «Онежская палитра» удалась и заслуживает благодарных отзывов, как профессиональных критиков, так и доброжелательных зрителей.

Остаётся только пожелать всем художникам и музейным сотрудникам творческих успехов и здоровья. Спасибо за интересную встречу

Николай Николаевич Громов, 

член Правления Санкт-Петербургского Союза художников, 

заместитель председателя Бюро секции критики и искусствоведения
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