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Дорогие читатели!
Перед вами очередной, 21‑й выпуск журнала «Искусство 

Евразии». С 2015 года мы прошли период становления, откры-
тий и обретений, многочисленных знакомств и утверждения 
в мысли, что выбрали верный путь. Постепенно от номе-
ра к номеру мы идем вместе с вами по громадному музею,  
сокровищнице творчества и духа — искусству Евразии.

Раздел «Евразийское наследие» в этом выпуске открыва-
ет статья об удивительном искусстве золотого шитья кочевых 
народов. Трудно себе представить человека, который бы 
равнодушно отнесся к этому удивительному виду народного 
творчества. Дорогая ткань и нити металла требовали вели-
чайшей искусности и творческого взгляда — чаще всего, 
увы, безвестных мастериц. С художественной точки зрения 
главный эффект в этих произведениях достигается взаимо-
дополнительностью тяжелого холодного узора, выполненно-
го металлической нитью с характерным блеском, и мягкой 
дорогой ткани, как правило, бархата.

Героев статей в разделе «Искусство ХX–XXI веков» Васи-
лия Переплетчикова и Марию Масленникову разделяет и вре-
мя — практически столетие, — и манера живописи, и выбор 
мотивов, но объединяет любовь к пейзажу и наполнение его 
поэтическим духом. Перед вами откроются грани лирического 
русского пейзажа, который по праву занимает ведущее место 
в отечественном искусстве.

«Форум» — наша традиционная рубрика, задающая тему 
всему номеру, — получилась очень насыщенной и открывает, 
как оказалось, множество нюансов в одной из бесконечных 
для искусствоведов тем — меценатство и собирательство. 
Здесь можно вновь познакомиться с материалами очень 
результативной конференции «Из истории собирательства: 
меценаты, коллекционеры, основатели музеев», проведенной 
под руководством Е.Д. Федотовой в НИИ теории и истории 
изобразительных искусств Российской академии художеств. 
Знакомясь с материалами, не перестаешь удивляться страст-
ности и научно-собирательской основательности коллек-
ционеров. Через строчки очерков будто бы видишь, какую 
радость приносило им новое приобретение. Многие из кол-
лекционеров, например Е. Нутович, обладают особенной, 
не каждому искусствоведу присущей чуткостью, позволяю-
щей увидеть в работе, казалось бы, небрежно выполненной 
на мешковине, подлинный момент творчества. Такие статьи 
помогают окунуться в атмосферу мастерских непризнан-
ных, но подлинных художников, неожиданно любящих стихи 
Пастернака, заостряют взгляд на современное искусство, 
привлекают внимание к мастерам, которые не «светятся» 

с пустыми речами на телеэкранах, а просто изо дня в день 
создают удивительные вещи.

Коллекционерам искусства принадлежит не только роль 
первооткрывателей в художественном мире. Очень часто 
они возвращают внимание искусствоведов и любителей 
искусства к видам творчества, которые незаслуженно на-
ходятся в тени или оказались вдруг забытыми. Как, напри-
мер, это произошло с флорентийской мозаикой, которая 
неожиданно обрела свой музей в семье Л. и Б. Ошкуковых 
в Санкт-Петербурге. Этот удивительный вид камнерезного 
творчества возникает во Флоренции в XVI веке и достаточно 
быстро распространяется по Европе. В России в XIX веке он 
получает свое развитие благодаря И.В. Соколову. Компо-
зиции, целые картины, порой монументального характера, 
выполненные во флорентийской мозаике, обладают одним 
интригующим свойством. Они, конечно же, привлекают своим 
общим видом и сюжетом, заставляют пережить восхищение 
подбором камней, тонкостью исполнения, порой сходной 
с акварельной и масляной живописью, тщательностью обра-
ботки каждого камня-мазка. Но для внимательного зрителя 
они открывают также и красоту собственно камня. Нужно 
хотя бы один раз попробовать погрузиться в один фрагмент, 
почувствовать бесконечность цветовых переходов, некую 
магму, которая, кажется, оживает и порой буквально кипит 
в каждом камне. Если это открылось зрителю, то, значит, 
мастеру удалось — как говорили камнерезы на Колыванском 
камнерезном заводе еще в XVIII веке — «дать силу камню».

В традиционной рубрике «Словарь буддийской ико-
нографии», содержащей переводы многотомного труда 
академика Локеша Чандры, мы не случайно представляем 
статью об одном из десяти выдающихся учеников Будды —  
Ананде. Его имя переводится как «радость и счастье», 
и всегда на всех изображениях он предстает с удивительной 
улыбкой и с лицом, исполненным подлинного счастья. Даже 
не зная о его судьбе и его колоссальной роли в распростра-
нении буддизма, зритель, глядя на его изображение, кажется, 
сам наполняется чувством спокойной и светлой радости. Этот 
образ — один из любимых и многократно использовавшихся 
в буддийской иконографии, поэтому статья об Ананде будет 
и интересна, и полезна для всех, кто ведет исследования 
в области буддийского искусства и встречается с ним, на-
пример, на выставках.

«Вестник Академии», один из самых живых и разнообраз-
ных по тематике разделов, дает возможность познакомиться 
с творчеством художников, которые играют ведущую роль 
в современном художественном процессе в нашей стране.

Есть удивительное свойство искусства. Независимо 
от того, когда, кем и в каком материале оно было выполне-
но, — произведение всегда найдет своего зрителя. У одного их 
тысячи, у другого — всего несколько, но встреча эта неизбеж-
на, так как каждое искреннее произведение насыщено осо-
бой энергией Творчества. Считается, что не каждый наделен 
этим даром, но лучше сказать, что не каждый осмеливается 
начать творить. У каждого человека в душе живет художник. 
И порой там, где и не ждешь, как взрыв этой творческой 
энергии, расцветает цветок искусства. Мне известны многие 
примеры. Так, я был дружен с алтайским художником Нико-
лаем Максимовичем Чедоковым из села Чемал в Республике 
Алтай. Он никогда не учился искусству, судьба была к нему 
немилосердна, ему многое пришлось испытать, в том числе 
и лагерное заключение. Но вдруг, будучи лесником, на склоне 
лет, он начинает писать картины — на чем угодно и самы-
ми простыми, непрофессиональными красками. И сколько 
в этих работах оказалось мудрости и творческого жара! 
Энергию творчества невозможно остановить, и, может быть, 
в том числе благодаря ей мир еще существует, а не погру-
зился в инферно войн и насилия. Будем и дальше из номера  
в номер говорить об этом.

Михаил Шишин
главный редактор
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Dear Readers!
Here is the next, 21st issue of «The Art of Eurasia» 

Journal. Since 2015, we have gone through a period 
of formation, discoveries and acquisitions, numerous 
acquaintances and confirmed in the idea that we have 
chosen the right path. Gradually, from issue to issue, we 
walk with you through the huge museum, the treasury of 
creativity and spirit — the art of Eurasia.

The section «Eurasian Heritage» opens with an article 
about the amazing art of gold sewing of nomadic peoples. 
It is difficult to imagine a person who would be indifferent 
to this amazing type of folk art. Expensive fabric and metal 
threads demanded the greatest skill and creative eye — most 
often, alas, unknown craftswomen. From an artistic point 
of view, the main effect in these works is achieved by the 
complementarity of a heavy cold pattern made with a metallic 
thread with a characteristic shine and a soft expensive fabric, 
usually velvet.

The heroes of the articles in the section «Art of the XX–
XXI Centuries» Vasily Perepletchikov and Maria Maslennikova 
are separated by time — almost a century — and the manner 
of painting, and the choice of motives, but they are united by 
love for the landscape and filling it with a poetic spirit. You 
will see the facets of the lyrical Russian landscape, which 
rightfully occupies a leading place in Russian art.

“Forum” is our traditional rubric. It sets the theme for 
the entire issue, turned out to be very rich and reveals, as 
it turned out many nuances in one of the endless topics for 
art critics — patronage and collecting. Here you can again 
get acquainted with the materials of the very successful 
conference «From the history of collecting: patrons, 
collectors, founders of museums», conducted under the 
leadership of E.D. Fedotova at the Research Institute of 
Theory and History of Fine Arts of the Russian Academy of 
Arts. Reading these studies, one never ceases to be amazed 
at the passion and scientific-collecting thoroughness of the 
collectors. Through the lines of essays, it is as if you see 
what joy the new acquisition brought them. Many of the 
collectors, for example, E. Nutovich, have a special, not every 
art critic inherent sensitivity, which allows her to see in the 
work, seemingly carelessly executed on sackcloth, the true 
moment of creativity. Such articles help us to plunge into the 
atmosphere of the workshops of unrecognized, but genuine 
artists who unexpectedly love Pasternak’s poems, sharpen 
our eyes on contemporary art, draw attention to masters who 
are not busy with empty speeches on television screens, 
but simply create amazing things every day.

Art collectors play not only the role of pioneers in the 
art world. Very often they return the attention of art critics 
and art lovers to types of creativity that are undeservedly in 
the shadows or were suddenly forgotten. As, for example, it 
happened with the Florentine mosaic, which unexpectedly 
found its museum in the family of L. and B. Oshkukovs in 
St. Petersburg. This amazing type of stone-cutting creativity 
appears in Florence in the 16th century and quickly spreads 
throughout Europe. In Russia in the 19th century, it receives 
its development thanks to I.V. Sokolov. Compositions, whole 
paintings, sometimes of a monumental nature, made in 
Florentine mosaics, have one intriguing property. They, of 
course, attract with their general appearance and plot, make 
you experience admiration for the selection of stones, the 
subtlety of execution, sometimes similar to watercolor and 
oil painting, the thoroughness of processing each stone-
smear. But for the attentive viewer, they reveal the beauty of 
the stone itself. You need to try to immerse yourself in one 
fragment at least once, to feel the infinity of color transitions, 
a kind of magma that seems to come to life and sometimes 

literally “boils” in every stone. If this was revealed to the 
viewer, then it means that the master succeeded, as the 
stone cutters at the Kolyvan stone-cutting factory said back 
in the 18th century, “to give strength to the stone.”

In the traditional heading «Dictionary of Buddhist 
Iconography», which contains translations of the multi-volume 
work of Academician Lokesh Chandra, we present an article 
about one of the ten outstanding disciples of Buddha — 
Ananda. His name is translated as «joy and happiness», 
and always in all images he appears with an amazing smile 
and with a face filled with genuine happiness. Even without 
knowing about his fate and his colossal role in the spread 
of Buddhism, the viewer, looking at his image, seems to be 
filled with a feeling of calm and light joy. His image is one of 
the favorite and many times used in Buddhist iconography, 
so an article about Ananda will be both interesting and useful 
for everyone who conducts research in the field of Buddhist 
art and meets him, for example, at exhibitions.

The «Academy News», one of the most lively and varied 
sections on the subject, introduces the work of artists who 
play a leading role in the modern art process in our country.

There is an amazing property of art. Regardless of 
when, by whom and in what material it was performed, — 
the work will always find its audience. One has thousands 
of spectators, the other has only a few, but this meeting is 
inevitable, since each sincere work is saturated with the 
special energy of Creativity. It is believed that not everyone 
is endowed with this gift, but it is better to say that not 
everyone dares to start creating. Every person has an artist 
in his soul. And sometimes, where you don’t expect, an 
explosion of this creative energy, the flower of art blooms. 
I know of many such examples. So, I was friends with the 
Altai artist Nikolai Chedokov from the village of Chemal in the 
Altai Republic. He never studied art, fate was merciless to 
him, he had to go through many ordeals, including a camp 
imprisonment. But suddenly, being a forester, in his declining 
years he begins to paint pictures — on anything and the 
most simple, unprofessional paints. And how much wisdom 
and creative fervor turned out to be in them! The energy of 
creativity cannot be stopped, and, perhaps, thanks to it, 
the world still exists, and has not plunged into the inferno of 
wars and violence. We will continue to talk about this from 
issue to issue.

Mikhail Shishin
Chief Editor
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