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Натюрморт в творчестве современных  
петербургских художников-академистов1

Натюрморт — «мертвая», «застывшая» природа, он передает мир художника именно 
в предметном, материальном аспекте, раскрывает понимание мира через вещественную 
среду. В натюрморте иначе, чем, например, в пейзаже, трактуется пространство: пред-
меты, а  не природная среда в  нем занимают главное место. Разумеется, и  натюрморт 
может быть решен «пейзажно», так же как пейзаж «натюрмортно», поскольку в  этом 
есть определенный принцип, взгляд на мир. 

В настоящее время отсутствует какое-либо обобщающее, исчерпывающее исследо-
вание по жанровым проблемам современного академического искусства Санкт-Петер-
бурга. Имеются публикации, посвящённые отдельным проблемам изобразительного 
искусства, развитию тех или иных жанров, в том числе натюрморту (И. С. Болотиной, 
И. Е. Даниловой, Б. Р. Виппера, В. А. Леняшина, Л. В. Мочалова, Т. Е. Хузиной, Н. М. Тара-
букина, Н. А. Яковлевой [1; 2; 9; 10; 12; 13; 14; 18; 19; 20]). Творчеству отдельных совре-
менных мастеров, представителей современного академизма, а также наиболее ярким 
явлениям в петербургском искусстве посвящены труды Р. А. Бахтиярова, Ю. Г. Боброва, 
А. Ф. Дмитренко, Н. С. Кутейниковой, В. А. Леняшина, Н. Н. Поповой, С. М. Грачевой 
и др. [3; 4; 5; 6; 7; 8; 11; 12]. Имеется также значительное число каталогов и буклетов, 
в которых содержатся первичные информационные материалы о художниках. 

Н. Н. Пунин писал в начале ХХ в., что «все мы живем в мире, наполненном предме-
тами, живыми и  неживыми; они размещены в  пространстве, движутся в  нем, имеют 
форму и цвет, следовательно, кроме предметов в мире есть и пространство, и движение 
и отношение между формами и цветами…» [15, c. 11]. Вся классическая эра европей-
ской культуры есть эра предмета, его утверждения, его культа. «Высокая степень пред-
метности всей ренессансной культуры самым тесным образом связана с относительной 
статичностью жизни внутри этой культуры. Художники определяли пространство 
предметно, через предмет: …движение в пространстве они ощущали скорее логически, 
отвлеченно; эти люди скорее знали, понимали, что движение существует, чем его чув-
ствовали» [16, с. 4]. В ренессансной культуре сознание было сосредоточено на предмете, 
что предполагает теория линейной перспективы. 

По мнению Пунина, в искусстве Новейшего времени предметный мир уже не явля-
ется основным для художника, и порой он может вовсе отсутствовать в произведении 
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искусства: «Начиная <…> с  эпохи импрессионизма сосредоточенность художника на 
предмете слабеет, импрессионисты решительно переносят внимание на воздушную 
среду, на световое пространство, на цветовые отношения» [16, с. 3]. Примером «пейзаж-
ности» натюрмортов Б. Виппер считал произведения импрессионистов, так как для них 
не существует мертвой природы, а весь мир находится в постоянной изменчивости [2]. 

Западный постимпрессионизм, вновь открыв значение предметной среды, локаль-
ного колорита, условного пространства, отстаивая приоритет субъективного воспри-
ятия мира, увлек своими идеями многих молодых русских художников. За довольно 
короткий промежуток времени «пейзажный взрыв» в живописи сменился так называ-
емым «натюрмортным» видением. Сезаннизм, примитивизм, кубизм, кубофутуризм, 
экспрессионизм, распространившиеся и в русской живописи 1910-х гг., совершили на-
стоящий переворот в разных жанрах искусства, модернизируя их, зачастую избавляя 
от буквального следования предмету изображения, лишая их порой четких жанровых 
границ, рождая абсолютно новое, неведомое до сих пор, понимание задач пейзажной 
живописи. 

Н. Тарабукин, например, называет тенденцию «натюрмортности» в  пейзаже по-
рочной и  призывает уйти от нее, называя пейзаж антиподом натюрморта, т. к. когда 
природа «лишена воздуха, светотени, пространственных далей, органического един-
ства, жизненного единства», получается «мертвая транскрипция какого-то мертвого 
механизма, а не художественный образ живого лика природы» [18, c. 63–64]. 

Натюрморт как жанр становится одним из самых излюбленных в творчестве совре-
менных художников-академистов, начиная с первых курсов обучения. Часто можно ус-
лышать стереотипное утверждение, что натюрморт — это учебная лаборатория, мастер-
ская художников. Однако истинным профессионалам известно, что через натюрморт 
можно раскрыть самые сложные чувства, передать тончайшие нюансы, понять тайны 
мироздания… Это по-настоящему философский жанр.

Современный натюрморт, как и  другие жанры, часто раздвигает свои привычные 
границы. Как жанр он становится одним из  самых излюбленных в  творчестве совре-
менных художников-академистов. В искусстве петербургских мастеров этот жанр раз-
вивается в  нескольких направлениях. Первое, классическое, представлено произведе-
ниями таких мастеров, как А. К. Быстров, А. Н. Блиок, В. В. Загонек. В живописи К. В. Гра-
чева он представлен как философский жанр и  опирается на достижения так называ-
емой «сферической перспективы». В  рамках декоративного направления созданы на-
тюрморты В. А. Мыльниковой. Экспрессионистические тенденции, основанные именно 
на живописном экспрессионизме, проявляются в живописи С. Д. Кичко, Ю. В. Калюты, 
Д. А. Коллеговой. Натюрморт в своем первоначальном эмблематическом значении, как 
жанр, опирающийся на глубокий символический подтекст, занял особое место в живо-
писи таких петербургских художниц, как Н. Рыжикова, Е. Базанова, О. Шведерская. Все 
перечисленные художники пишут натюрморты и как самостоятельные произведения, 
и  делают их частью сюжетных композиций. Изучение эволюции и  специфики жанра 
натюрморта в современном петербургском академическом искусстве поможет глубже 
понять коренные процессы, происходящие в  российском изобразительном искусстве 
в целом.
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Итак, рассмотрим основные линии развития натюрморта как жанра, представ-
ленные в современном искусстве Санкт-Петербурга.

Классические в своей основе натюрморты А. К. Быстрова отличаются почти моно-
хромным колоритом, нарочитой скупостью цвета, лаконичностью композиционных 
приемов, но при этом они весьма экспрессивны по настроению («Белая фольга. Сухие 
цветы», «Натюрморт с тыквами», «Букет подсолнечников»). 

Мастерство и отточенность живописной формы демонстрирует в своих произведе-
ниях А. Н. Блиок («Китайский натюрморт») (Илл. 62), которому всегда свойственны мо-
нументальное мышление, четкий рисунок, графический стиль живописного языка. Но 
в натюрмортах этого художника появляются камерные черты, изысканность, легкость.

Блистательны живописные качества натюрмортов В. В. Загонека «Богемский хру-
сталь» и «Родник» (Илл. 65). Глядя на них, можно бесконечно восхищаться не салонным 
блеском хрусталя, а всевозможными переливами поистине «драгоценного» цвета в со-
четании с богатейшей фактурой. Экспрессия живописи немного завуалирована «фаль-
ковской» сдержанностью, но  если задержаться хотя бы на секунду у  этих холстов, то 
трудно забыть эти «негромкие» но  удивительно наполненные жизнью и  эстетикой 
образы. В. В. Загонек  — глубокий человек и  яркий художник, последовательно сохра-
няющий и  развивающий в  своей педагогической деятельности лучшие достижения 
академической школы ХХ  в., много размышляющий над задачами современного ис-
кусства. Совершенно закономерно, что он ищет выход своим размышлениям в таком 
философском жанре, как натюрморт. Его «Зимний букет» и «Шкатулка с морскими со-
кровищами» (оба — 2014, х., м.) отличаются удивительной сделанностью, колористиче-
ским и композиционным совершенством. Изысканны в колористическом отношении, 
пастозно и чрезвычайно эффектно написанные «Бегонии». 

Изображая самые простые предметы и цветы, художник внимательно следит за мель-
чайшим изгибом формы и игрой светотени, играет живописной фактурой — словно пе-
ребирает россыпи драгоценных камней-самоцветов. В наши дни, когда живопись как та-
ковая уже, кажется, мало кого волнует, невольно застываешь перед этими сравнительно 
небольшими холстами, в  которых есть столько именно живописного совершенства. 
Синевато-лиловые, темно-фиолетовые, в сочетании с глухими зелеными и охристыми 
фактурные пятна краски многослойно, пастозно покрывают холст, играя живописными 
переливами, мерцая и вибрируя. Все это создает ощущение волшебных сияний, отлива-
ющих каким-то нереальным серебристо-стальным отблеском. Здесь уместно вспомнить 
слова Б. Виппера, который подчеркивал своеобразное, «натюрмортное» видение мира, 
когда и жанровая живопись, и пейзаж по существу превращаются в натюрморт, а «жи-
вопись вещей заменяется вещественной живописью» [2, с. 29–30].

Философская линия представлена в  творчестве К. В. Грачева. Монументальный 
триптих К. В. Грачева «Рассказы о войне» в своеобразной форме через жанр натюрморта 
доносит до нас остроту звучания этой темы. На подсознательном уровне этот триптих 
ассоциируется с плакатом военного времени, его эстетикой. Лаконичный подбор пред-
метов в каждом полотне. Гимнастерка, белое нательное белье, чемодан военной поры, 
медная кружка, гильза от патрона, красная лента, показанные на условном белом фоне, 
рождают ощущение надежды и уверенности в Победе в натюрморте «Возвращение». 
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Тревожные интонации, предчувствия тревоги и трагедии звучат в черно-белом натюр-
морте «Говорит Москва», композиция которого, собравшая простые предметы: радио-
приемник, солдатский ремень, напоминает скорее форму саркофага, надгробия, у ос-
нования которого поминальные символы — буханка черного хлеба, стакан и медная 
кружка… И далее — Победа! На красном фоне символы — солдатская пилотка, шлем 
летчика, полевая сумка, опасная бритва, ненаписанное письмо, медаль за отвагу… 
Ценой миллионов человеческих жизней достигнута эта Победа, но мы до сих пор еще 
целиком не осознали, что потеря каждой жизни — это величайшая утрата. И хотя этот 
«праздник со слезами на глазах» дедов и отцов уже не так остро воспринимается совре-
менной молодежью, но общечеловеческий масштаб этих трагических событий позво-
ляет соотнести их с современными проблемами, сделать их злободневными [4].

Притягивает внимание монументальный триптих К. В. Грачева «Хлеб», выполненный 
с  «бубнововалетским» размахом и  наполненный философскими раздумьями в  духе 
Г. Коржева. Но автору удалось создать именно свой образ, драматичный и ритмически 
напряженный, полный разнообразных ассоциаций. Каждый из его натюрмортов пред-
ставляет некое особенное размышление о жизни, о собственной художнической судьбе, 
о красоте мира. Некоторые из них складываются в триптихи, как «Неактуальный натюр-
морт» (Илл. 64), «Череп Тибетского буйвола», «Два самовара» (все — 2016, х., м.). В них, 
экзотические диковины, привезенные из дальних странствий, напряженно соседствуют 
с  самыми обычными предметами из  повседневной жизни  — металлическими рулет-
ками, бумажными листами, изогнутой проволокой. Причем написаны все атрибуты 
с такой мощной осязаемостью и убедительной ясностью, что приобретают буквально 
символический смысл, вызывая разнообразные ассоциации. Череп буйвола превраща-
ется практически в распятие, а проволока — в терновый венец. Здесь есть напоминание 
о традициях натюрмортов-обманок, и шарденовский реализм, и машковская плотная, 
пастозная, почти рельефная живопись. 

Натюрморт позволяет художнику освободиться от излишней повествовательности, 
соблюдения обязательных предписаний и норм и раскрепостить художническую волю, 
дав свободу своим впечатлениям и эмоциям. Поэтому появляется такое разнообразие 
форматов — от круга через овал к квадрату и снова к «золотому сечению»; фактур — 
от прозрачной легкости и  нежности к  тяжеловесной, скульптурной пастозности 
мазков; цветовых отношений — от звонких сочных, открытых цветов спектра к глу-
бокому, «всепоглощающему» черному. Овальный мертвенно-бледный, «застывший», 
погруженный в  прошлое, натюрморт с  венецианскими масками «После карнавала»  
(2015, х., м.); и, напротив, исполненные исполинской мощи «Неактуальный натюрморт» 
или «Два самовара» с предметами русского народного быта, превращенными в почти 
одушевленные образы (оба — 2016, х., м.); вписанные в безупречно круглые рамы «Хлеб 
и квас», «Хлеб и молоко», «Яблоки и тыква», словно утверждающие еще и еще раз про-
блему сферичности пространства (все — 2015, х., м.) — эти и другие натюрморты за-
ставляют вспомнить лучшие традиции этого жанра в ХХ в. Здесь есть и воспоминания 
о К. Петрове-Водкине, И. Машкове, А. Куприне и А. Осмеркине, о Е. Моисеенко и Г. Кор-
жеве. Здесь есть связь и с такими современными художниками старшего поколения, 
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как В. Загонек, С. Кичко, А. Быстров. Разумеется, помнит К. Грачев и наставления своего 
учителя А. Мыльникова. 

По-настоящему философскими смотрятся произведения В. А. Мыльниковой «На-
тюрморт с желтым кувшином», «Зимний букет» (Илл. 63) и ярко-контрастный натюр-
морт «Красное-зеленое», в которых линейный ритм, декоративные стилизации и упро-
щение формы доведены до виртуозности. 

Мощной энергетикой «заряжены» натюрморты С. Д. Кичко, который не устает удив-
лять многокрасочностью и экспрессивностью своей палитры. Его холсты «Апельсины 
из Марокко», «Вечер в мастерской» и «Айва и чеснок» (все — 2012; х., м.) приглашают 
в святая святых — творческую лабораторию художника, где нашел пристанище целый 
«факультет ненужных вещей»: какой-то старый шкаф, сломанная посуда, золоченые 
картинные рамы, неисправные музыкальные инструменты, тюбики от краски, засохшие 
кисти, драпировки, разбросанные тут и там фрукты и еще много всякой всячины, ко-
торую так бережно и  любовно хранит хозяин, наполняя все эти предметы особой 
жизнью «мертвой природы». Нежные краски вечернего освещения придают этим вещам 
таинственность и необычайную красоту. И вместе с тем в картинах много контрастных, 
насыщенных, декоративных цветовых сочетаний, радующих глаз. Кисть С. Д. Кичко 
свободна и  размашиста, и  он с  легкостью и  каким-то «бубнововалетским» размахом 
моделирует форму, придавая ей нужный объём и заставляя нас поверить в весомость 
и «вещность» каждого предмета. По-особому остро начинаешь понимать тепло, красоту 
и гармонию этой уходящей натуры, совсем вытесненной из нашей жизни современным 
холодным «хайтековским» пространством. Безусловно, произведения С. Д. Кичко несут 
в себе глубокий подтекст и наполняют наше воображение разными смыслами. В состо-
яние глубокого размышления погружает и  лаконично раскрывающий настроение ав-
тора натюрморт «Меланхолия. Осенние туманы» С. Д. Кичко.

Мощностью фактуры и сложнейшими цветовыми сочетаниями удивляют каждый 
раз работы Д. А. Коллеговой, художницы яркого темперамента, обладающей уни-
кальным чувством цвета и живописной фактуры, переживающей стремительную эво-
люцию в  своем творчестве, буквально одержимую стихией живописной формы, что 
можно видеть на многочисленных выставках, в которых она принимает участие. В на-
тюрморте под названием «Дороги» (Рис. 1)  в  динамичном вихреобразном движении, 
образованном пастозной, фактурной живописью, представлены в необычном ракурсе 
несколько предметов: самовар, чашки, чайник. Но все эти предметы, как бы раство-
ренные в пространстве, превращаются в некие символы повседневной жизни и в то же 
время связаны с  её философским осмыслением. Включен в  этот общий вихрь бытия 
и автопортрет, словно всплывающий в потоке этих напряженных ритмов. Д. Коллегова 
делится с нами своими сомнениями, заставляя переживать трепет от проникновения 
в тайны её души. Лицо, написанное с автопортретной точностью, вместе с тем превра-
щено в некий лик, всплывающий из небытия. Обыденность поднимается здесь до вы-
соты чего-то исключительного. 

В работах «Осенний букет» (2012)  и  «Поднос» (2013; обе  — х., м.) Д. А. Коллегова 
смело смешивает разные жанры, вписывая, например, в  пространство натюрморта 
человеческую фигуру, играя с  этим самым пространством, вовлекая зрителя в  водо-



Русское искусство XX–XXI века 461

ворот своих ярких переживаний и чувств. Эмоциональность утонченной натуры этой 
художницы чувствуется в  каждом размашистом мазке этих картин, построенных на 
динамичных, «вихреобразных» ритмах, создающих почти рельефную фактуру на по-
верхности холстов. При кажущейся этюдности этих произведений, они имеют точно 
выстроенную композицию, ощутимую и  довольно ясно читаемую за счет красочных 
перспективных построений, глубину пространства. Выразительны оригинальные жи-
вописные решения натюрмортов Д. А. Коллеговой «Белый фарфор», «Красная рыба» 
и «Груши». И, конечно же, восхищают тонкость и изысканность цветовой палитры этой 
художницы, обладающей уникальным колористическим чутьем и природным понима-
нием цветовой гармонии. 

В натюрмортах «Розовый графин» (2013) «Бутылки» (2014, обе — х., м.) совершенно 
заурядные по своей форме предметы превращаются в исполинские субстанции, наде-
ленные какой-то невероятной энергией. Они «разрывают» пространство, преодолевают 
силу земного притяжения, порождая некие космические «взрывы» и «сияния». Под вли-
янием этих трансформаций цвет в натюрмортах начинает вибрировать, обретая неверо-
ятную силу, он «золотится», переливается, становится физически осязаемым благодаря 
игре фактуры и сложнейшим колористическим экспериментам, которыми увлечена ху-
дожница. Создается впечатление, что ей доставляет неимоверное удовольствие снова 
и снова смешивать самые разные, невероятные по своим сочетаниям цвета, добиваясь 
новых, порой парадоксальных, эффектов. Д. А. Коллегова словно ищет предел возмож-
ностей цветовых и  фактурных вибраций в  пределах фигуративности, не отказываясь 
окончательно от реалистического мировидения. 

Рис. 1. Коллегова Д. А. Дороги. 2012–2013. Холст, масло. Собственность автора
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Динамичные натюрморты композиции «Стул» и  «Стол» А. Н. Скляренко, а  также 
композиция «Яйцо, картошка и чеснок» (2013, х., м.) изображающая сцену приготов-
ления пищи как некий ритуал, обряд, на первый план выводит также натюрмортный 
принцип и в  построении пространства и в  трактовке отдельных деталей. А. Н. Скля-
ренко в  характерной для него манере, восходящей к  искусству 1920-х  гг., показывает 
мир человека, стиснутого и зажатого рамками современной реальности. 

«Автопортрет в кабинете пластической анатомии» (2010) М. Ю. Молякова сочетает 
в себе элементы «натюрмортного» пространства и портрета. Он изображает интерьер 
Кабинета анатомии, знакомого всем педагогам и  студентам Академии, сохранившего 
исторический облик. Среди таинственного полумрака стоят мольберты, а  на них не-
много устрашающие воображение гипсовые слепки экорше, зловещих черепов и  ске-
летов рук. И  лишь спустя мгновение взгляд упирается в  небольшой кусочек зеркала 
в углу. В зеркале — взволнованно-сосредоточенное лицо художника, его автопортрет. 
Как в полотнах кубистов, изображение в картине сначала распадается на отдельные эле-
менты, плоскости и детали, а потом собирается в единый образ. Возможно, этот образ — 
размышление о пути современного художника, получившего азы академической школы 
и размышляющего над своим дальнейшим творчеством. Тени великих предков, с одной 
стороны, подавляют, с другой — дают направление индивидуального развития.

Натюрморт Н. Рыжиковой «Весенние цветы» (1994) написан в том же ключе неопри-
митивизма, но с элементами декоративной живописи. В разных емкостях — корзинке, 
стаканчиках, вазах — разместились первые весенние цветы: крокусы, гиацинты, под-
снежники. Палитра здесь заметно высветлена, использованы очень нежные цветовые 
сочетания. В данной работе есть ощущение весеннего легкого воздуха, ожидания чуда 
и вместе с тем торжественное предстояние, как в натюрмортах М. Сарьяна. Нужно от-
метить, что этот натюрморт своей высветленной палитрой и  декоративной манерой 
письма становится своеобразным переходом к более зрелым произведениям мастера. 
Своей композицией, построенной как театральная сцена с кулисами и задником, и на-
поминанием в  колорите о  комедии dell’arte он связан еще с  одной важной темой в  её 
живописи — театрализацией современной жизни. 

У Нины Рыжиковой есть еще одно серьезное увлечение — «гербарии», акварельные 
изображения цветов, растений, насекомых, сделанные как в старинных атласах XVII–
XVIII вв. В этих акварелях удивительным образом сочетается почти натуралистическая 
тщательность с высоким уровнем художественного обобщения. Камерные по характеру, 
удивительно тонко и изысканно написанные акварельные натюрморты, к которым она 
обращается на протяжении всего своего творчества, раскрывают сложный поэтический 
мир художницы, способной в каждом, даже самом незначительном, предмете увидеть 
частицу мироздания («Музыка», «Натюрморт с жаворонком», «Старые книги», «Натюр-
морт с  гнездом сойки», все  — 2000). Натюрморты становятся существенными допол-
нениями и сюжетных композиций, придавая им большую глубину, а иногда внося эле-
менты иносказания, как в картине «Бумажные фрукты» (2010). 

«Голуборозовским» настроением пропитан изысканный в живописном отношении 
натюрморт «Белый клевер» (2012), решенный очень строго, без лишних деталей [3]. На 
плоскости стола — белая ваза с простыми, но столь дорогими сердцу нежными клевером 
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и  незабудками, голубая кружка и  яблоко. Казалось бы, выбранные для изображения 
предметы повседневны и по обыденному незаметны, но что-то заставляет остановить 
взгляд и  задуматься перед этим натюрмортом… Это «что-то» проявляется в  явном 
философском подтексте, скрывающемся за, казалось бы, милой нежностью. Бабочка, 
сидящая на поверхности вазы, небольшая червоточинка на яблоке… Вспоминаются 
натюрморты голландцев XVII в., с их эмблематикой и двойными смыслами. Бабочка — 
отлетающая душа, червоточинка — тема «memento mori». Помни о смерти. Натюрморт 
приобретает иной, скрытый смысл и навевает элегические настроения.

В настоящее время изобразительное искусство в России переходит на новый этап, 
связанный с  изменением всей социокультурной ситуации, влиянием новейших тех-
нологий на культуру и развитием художественного рынка, который, как оказалось, не 
стал панацеей при решении насущных проблем общества. На фоне всеобщих перемен 
в области художественной культуры, когда меняется сам принцип репрезентации ав-
торского произведения, а  наибольшую ценность приобретает не артефакт, а  своео-
бразный арт-бренд, созданный на имени художника, происходит явная метаморфоза 
в изобразительном искусстве, которое утрачивает свои привычные формы и критерии. 
Меняются такие устойчивые понятия, как «школа», «профессионализм», «мастерство». 
Любопытно проследить на материале такого жанра, как натюрморт, прочно связанного 
с  предметным миром, понятиями «арт-объект» и  «артефакт», развитие современного 
академического искусства. Натюрморт важен как для становления личности худож-
ника — как некий «школьный» этап в формировании его профессионального уровня, 
так и как самостоятельный жанр изобразительного искусства, имеющий свою богатую 
историю, как особый способ мировосприятия и  даже как некий стилеобразующий 
фактор в искусстве. 
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Аннотация. Натюрморт — «мертвая», «застывшая» природа, он передает мир художника, именно 
в предметном, материальном аспекте, раскрывает понимание мира через вещественную среду. В натюр-
морте иначе, чем, например, в пейзаже, трактуется пространство: предметы, а не природная среда в нем 
занимают главное место. Разумеется, и натюрморт может быть решен «пейзажно», также как пейзаж 
«натюрмортно», поскольку в этом есть определенный принцип, взгляд на мир. 

Современный натюрморт, как и другие жанры, часто раздвигает свои привычные границы. Натюр-
морт как жанр становится одним из  самых излюбленных в  творчестве современных художников-а-
кадемистов. В искусстве петербургских мастеров этот жанр развивается в нескольких направлениях. 
Первое, классическое, представлено произведениями таких мастеров, как А. К. Быстров, А. Н. Блиок, 
В. В. Загонек. В живописи К. В. Грачева он представлен как философский жанр и опирается на дости-
жения так называемой «сферической перспективы». В рамках декоративного направления созданы на-
тюрморты В. А. Мыльниковой. Экспрессионистические тенденции, основанные именно на живописном 
экспрессионизме, проявляются в  живописи С. Д. Кичко, Ю. В. Калюты, Д. А. Коллеговой. Натюрморт, 
в  своем первоначальном эмблематическом значении, как жанр, опирающийся на глубокий символи-
ческий подтекст, занял особое место в  живописи таких петербургских художниц, как Н. Рыжикова, 
Е. Базанова, О. Шведерская. Все перечисленные художники пишут натюрморты и как самостоятельные 
произведения, и делают их частью сюжетных композиций. Изучение эволюции и специфики жанра на-
тюрморта в современном петербургском академическом искусстве поможет глубже понять коренные 
процессы, происходящие в российском изобразительном искусстве в целом.

Ключевые слова: натюрморт; жанр; современное искусство; петербургская живопись; академиче-
ское искусство; предметный мир; экспрессионистические тенденции; монументальность; философский 
жанр.
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Abstract. Fine art in Russia now enters a new phase, associated with the changes in the entire socio-cultural 
situation, with the impact of new technologies on culture, and with the development of the art market, which, as 
it turned out, was not a panacea for the pressing problems of society. On the background of general changes in 
the field of artistic culture, when the principle of representation of author’s works changes and an artifact gains 
the largest value and kind of an art brand created on behalf of the artist, certain metamorphosis of fine art causes 
it to lose its familiar form and criteria. Such sustainable concepts as “school”, “professionalism”, “expertise” do 
change. 

It is interesting to see in such a genre as still life, strongly connected with the objective world, the notion 
of an art object and an artifact, the development of modern academic art. Still life is as important both as a 
“school” stage in the formation of professional level of an artist and as an independent genre of fine art with its 
rich history and specific way of world perception and even as a style-forming factor in art. 

Still life “dead”, “frozen” nature conveys an artist’s world in its subject, material, aspect, reveals the 
understanding of the world through material medium. In still life the interpretation of space is different than, 
for example, in the landscape: the objects and not the natural environment play the major role. Of course, still 
life can be solved as landscape and vice versa, because there is some principle, worldview in it. Modern still life 
and other genres often trespass the usual boundaries. Still life as a genre is becoming one of the most popular in 
the works of contemporary artists-academics. 

In the art of St. Petersburg masters, this genre is developing in several directions. The first direction, classical 
one, is represented by works of such masters as A. K. Bystrov, A. N. Bliok, and V. V. Zagonek. The painting of 
K. V. Grachev presents it as a philosophical genre and built on the achievements of the so-called “spherical 
perspective”. V. A. Mylnikova created still lifes of decorative direction. Expressionistic tendencies, based on the 
picturesque expressionism, are manifested in painting of S. D. Kichko, Yu. V. Kaluta, D. A. Collegova. Still life, 
emblematic in its original meaning as a genre that rests on deep symbolic subtext, took place in painting of 
such artists as N. Ryzhikova, E. Bazanova, O. Shwiderskaya. All these artists produce still life paintings both as 
independent works of art and parts of subject compositions. The study of evolution and the specifics of the genre 
of still life in contemporary St. Petersburg academic art would help to gain deeper understanding of indigenous 
processes taking place in Russian art as a whole.

Keywords: still life; genre; contemporary art; St. Petersburg painting; academic art; the world of objects; 
expressionist trends; monumental; philosophical genre.
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