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  Введение

VerbArt Venice Digital Edition 2026 — это проект-сателлит Венецианского биеннале 2026 года, созданный как независимое издательское и цифровое высказывание о современном искусстве России и Казахстана. Его задача — не имитировать выставочное пространство, а расширить его смысл: перенести художественный диалог в книгу, в цифровую среду, в долговременную систему культурной памяти, где произведение не исчезает после завершения события, а продолжает жить, индексироваться, находиться, читаться и открываться новым зрителям.

Этот проект посвящен художникам, для которых искусство является не эпизодом биографии, а способом существования. В книге представлены авторы разных поколений, художественных школ, техник и мировоззренческих позиций. Одни обращаются к живописной метафизике предметного мира, другие — к пейзажу как форме памяти и внутреннего возвращения; одни работают с мифом, сакральными сюжетами, этнической традицией и графической символикой, другие исследуют тревоги современности, цифровую реальность, экологические катастрофы, хрупкость природы и человеческого сознания. Вместе они создают многоголосую картину художественного времени, в котором личное переживание становится частью большого культурного разговора.

Цель VerbArt Venice Digital Edition 2026 — показать российское и казахстанское современное искусство не как периферийное явление, а как самостоятельную, глубокую и содержательную художественную среду. Здесь важны не только имена и выставочные достижения, но прежде всего внутренняя необходимость творчества. Каждый участник проекта представлен как автор со своей темой, своим пластическим языком, своей биографией и собственной мерой ответственности перед изображением. Эти художники не просто создают работы — они живут искусством, возвращаются к нему после профессиональных испытаний, сохраняют через него память семьи и рода, осмысляют историю места, говорят о судьбе человека, природе, вере, страхе, надежде и красоте.

Особенность проекта заключается в соединении разных художественных направлений в одном культурном пространстве. Метафизические натюрморты Олега Басаева превращают простые предметы в философские знаки времени и внутреннего напряжения. Графические листы Юрия Побережного открывают мир тихого духовного присутствия, где ангел-хранитель становится образом незримой поддержки человека. Живописные циклы Вячеслава Ли соединяют личную память, иронию, тревогу и размышление о современном мире. Цифровые произведения Ольги Николаевой обращены к красоте природы, архитектуры, цветов и небесных явлений, напоминая о ценности живого мира. Работы Натальи Бурлаковой возвращают зрителя к нанайской мифологической памяти, к ремеслу, семейной традиции и особому пониманию предмета как носителя силы, истории и оберега. Пейзажи Геннадия Комарова утверждают значение родной земли, малой родины, памяти места и русской природной школы.

Венецианский контекст важен для этого издания не как географическая отметка, а как символ международного художественного разговора. Венеция веками была пространством встречи культур, образов, школ и языков искусства. VerbArt Venice Digital Edition 2026 продолжает эту идею в цифровом и книжном формате: он собирает авторов, чьи произведения говорят о локальном, но обращены к универсальному. Осетия, Казахстан, Хабаровск, Москва, Муром, Горный Алтай, Абхазия, Кипр, фантазийные и сакральные пространства — все эти точки складываются в карту современного художественного сознания.

Эта книга не является простым каталогом. Она задумана как арт-проект, в котором биографии, изображения и искусствоведческие тексты работают вместе, создавая объемное представление об авторах. Издание фиксирует не только отдельные произведения, но и саму энергию художественного пути: поиск, сомнение, память, ремесло, эксперимент, возвращение к истокам и стремление быть услышанным за пределами привычной аудитории.

VerbArt Venice Digital Edition 2026 приглашает читателя увидеть современное искусство России и Казахстана как живую, многослойную и внутренне свободную территорию. Здесь нет единого стиля и заранее заданной формулы. Есть художники, для которых творчество становится формой разговора с миром, способом сохранить невидимое, выразить личное и сделать его частью общего культурного наследия.

Руководитель проекта VerbArt

Д.Э. Фуфаев
Басаев Олег Темирболатович
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Олег Темирболатович Басаев — художник-живописец, родился 17 апреля 1960 года в Беслане Северо-Осетинской АССР. Его профессиональное становление связано с академической школой: в 1981 году он с отличием окончил Северо-Осетинское художественное училище, а в 1988 году — Московский государственный художественный институт имени В. И. Сурикова. В МГХИ художник обучался в мастерской монументальной живописи профессора К. А. Тутеволь; среди его педагогов были Е. Н. Максимов и В. Н. Забелин.

Профессиональный и общественный статус Олега Басаева отражает значимость его вклада в современную художественную культуру. С 1995 года он является членом Союза художников России, с 2016 года — членом Творческого союза художников России. В 2009 году избран членом-корреспондентом Российской академии художеств, а в 2021 году — действительным членом, академиком РАХ. В 2011 году художнику присвоено почетное звание «Заслуженный художник России», в 2001 году — звание «Заслуженный деятель искусств Республики Северная Осетия — Алания». С 2013 года он профессор Северо-Осетинского государственного университета имени К. Л. Хетагурова, с 2018 года заведует кафедрой изобразительного искусства СОГУ. В 2022 году вошел в состав президиума Южного отделения РАХ. В разные годы принимал участие в работе Общественной палаты РСО — Алания, Общественного совета МО г. Владикавказ, а в 2019 году был удостоен звания почетного профессора университета г. Хэйхэ, КНР.

Награды Олега Басаева подтверждают высокий профессиональный уровень его творчества и общественное признание. Среди них — медаль «Во Славу Осетии» (2020), золотые медали Союза художников России (2017), Российской академии художеств (2018), Творческого союза художников России (2010), серебряные медали Российской академии художеств (2006) и Союза художников России (2012), диплом и медаль «Серебряная муза» Творческого союза художников России Южного федерального округа (2007), диплом Российской академии художеств (2005). Художник отмечен благодарностью РАХ за участие в выставке «Диалог культур в пространстве академической школы», прошедшей в штаб-квартире ЮНЕСКО в Париже, благодарностями Союза художников России и Российских центров науки и культуры в Париже, Риме, Брюсселе и Люксембурге, а также Почетной грамотой Министерства культуры РСО — Алания. В 2023 году он стал лауреатом международной Евразийской премии «Туран» в номинации «Живопись» и был награжден золотой медалью.

Произведения Олега Басаева находятся в Республиканском художественном музее имени М. С. Туганова во Владикавказе, Российской академии художеств в Москве, Фонде художника Михаила Шемякина в Санкт-Петербурге, Музее современного русского искусства Р. Табакмана в Нью-Йорке, галерее «Диахроники» в Никосии, а также в частных собраниях в России и за рубежом.

Олег Басаев — участник многочисленных региональных, всероссийских и международных выставок. Живет и работает во Владикавказе.

Описание проекта

В основе проекта Олега Басаева лежит стремление выразить образ времени через предметный мир, освобожденный от привычной бытовой функции. Простые вещи, помещенные художником в условное, подчас метафизическое пространство, начинают существовать по иным законам: они теряют устойчивость, нарушают гравитацию, обретают внутреннюю напряженность и символическую многозначность. В этой художественной системе натюрморт перестает быть только жанром созерцания. Он становится моделью мира, пространством философского опыта, где видимое открывает путь к невидимому. Предметы у Басаева не столько изображены, сколько выведены в состояние размышления: они хранят память, тревогу, молчание и ощущение скрытой свободы. Особую роль играет колорит, построенный на тонких сближенных отношениях цвета. Сдержанная, сложная живописная гамма усиливает чувство иной реальности, в которой привычное обнаруживает абсурдное, таинственное и духовно значимое измерение. Серия не ограничивается классическим натюрмортом: в нее могут входить природные и архитектурные мотивы, если они помогают раскрыть главную идею — показать зыбкость очевидного и расширить границы зрительского восприятия.
Побережный Юрий Петрович

[image: Иллюстрация]

Юрий Петрович Побережный — самобытный мастер современной графики, чье творчество неразрывно связано с Осетией, родной землей и внутренней поэзией повседневности. Художник родился 22 ноября 1955 года в Моздоке, городе, который стал для него не только биографической точкой отсчета, но и важнейшим источником образов. Его путь в искусство начался в Моздокской детской художественной школе, которую он окончил в 1971 году. В 1976 году завершил обучение в Ставропольском художественном училище. После училища художник некоторое время занимался дизайном, однако в 1990-е годы вернулся к «чистому» искусству, к перу, туши и бумаге. Именно графика стала для него языком сосредоточенного размышления, способным передать память, нравственный выбор, тишину и сложное соотношение добра и зла. С 1990 года Ю. П. Побережный преподает в Луковской школе искусств, передавая профессиональный опыт новым поколениям. Он является заслуженным художником РСО — Алания, членом Союза художников России с 1998 года и Международной академии графики, лауреатом престижных премий, обладателем Золотой медали Союза художников России и наград международных биеннале графики в Санкт-Петербурге. Работы художника находятся в частных коллекциях в Германии, США, Польше, а также в музейных собраниях, включая Художественный музей имени М. Туганова во Владикавказе. Побережный — участник многочисленных региональных, всероссийских и международных выставок, автор более двадцати персональных экспозиций. Его произведения показывались во Владикавказе, Моздоке, Ставрополе, Санкт-Петербурге, Казани, за рубежом, включая выставочные площадки Лондона и Польши, где выходили книги с его иллюстрациями. В 2025–2026 годах художник отметил свое 70-летие серией персональных выставок «В пути...», подтвердив статус одного из заметных графиков Юга России.

Описание проекта

Графический цикл «Хранители» представляет собой цельный художественный проект, обращенный к теме присутствия сакрального в повседневной жизни. Юрий Побережный исследует состояние духовного одиночества и одновременно — опыт невидимой поддержки, сопровождающей человека в моменты радости, труда, скорби, утраты и перехода. Повторяющиеся образы человека и хрупкой фигуры с нимбом формируют внутренний сюжет серии: рядом с земным существованием постоянно присутствует тихий спутник, хранитель, чье значение раскрывается не через действие, а через молчаливое присутствие. Все работы выполнены в единой графической манере — тушь, перо, бумага. Плотная штриховка создает богатую фактуру дерева, камня, ткани, звездного неба и архитектурной среды, превращая лист в сложное пространство созерцания.

Серия построена на универсальности человеческого опыта. Художник использует выразительный масштаб — огромные двери, бесконечные стены домов, гигантские листья, — чтобы подчеркнуть малость человека перед мирозданием и одновременно его внутреннее достоинство. В работах преобладают статичность, пауза, почти сновидческая замедленность. Даже движение воспринимается как остановленное мгновение молитвы или воспоминания. Тончайшая детализация требует от зрителя внимательного, неспешного рассматривания; каждая линия становится следом времени и элементом «визуального дневника души». Особое место занимают произведения на библейские сюжеты. Они объединены не только техникой филигранной черно-белой графики, но и общей интонацией — тихой, созерцательной, глубоко личной. Побережный переносит священные сюжеты из пространства догмата в пространство живого человеческого чувства: говорит о поиске защиты, искушении, благой вести, надежде и пути человека к Богу и самому себе. Отказ от прямой перспективы, удлиненные фигуры, знаки Солнца и Луны, растительные мотивы и ограничение палитры черным и белым создают особое иконное пространство. В этом мире тревога не отменяет света, а меланхолия соединяется с ощущением высшего порядка и внутренней гармонии.
Ли Вячеслав Николаевич
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Вячеслав Николаевич Ли родился 16 июля 1948 года в Казахстане, в Астане, тогда Акмолинске, в семье депортированных корейцев. Семейная история и научно-гуманитарная среда оказали значительное влияние на его мировоззрение. Его дед, Хван Унжон (Унден), был активным участником Гражданской войны в Приморье и Героем Кореи; отец, профессор и доктор экономических наук, в ранние годы занимался искусством и сыграл важную роль в эстетическом воспитании будущего художника. В подростковом возрасте Вячеслав Ли обучался в Новосибирской физико-математической школе Академгородка и одновременно посещал художественную школу. Полученные художественные навыки он позднее применял в общественной и оформительской работе. В 1972 году окончил физический факультет Казахского государственного университета, затем работал преподавателем в Целиноградском инженерно-строительном институте. С 1975 по 1978 год обучался в аспирантуре Ленинградского государственного университета и работал в Научно-исследовательском институте физики при ЛГУ. В 1981 году защитил диссертацию на соискание ученой степени кандидата технических наук, после чего вернулся в Казахстан, продолжил преподавательскую деятельность и получил звание доцента. В 1990 году поступил в докторантуру ЛГУ, однако прервал обучение после трагической гибели жены и младшей дочери. В 1997 году основал частный университет «Кайнар» в Астане и более двадцати лет занимал пост ректора, позднее работал директором колледжа «Асу». Является членом Казахстанской Национальной академии естественных наук и Европейской академии естественных наук в Ганновере. После выхода на пенсию в 2020 году Вячеслав Ли активно обратился к живописи. В 2021 году знакомство с киргизским художником Настаром Мамай, докторантом Венской академии изобразительных искусств, стало важным импульсом к участию в выставках современного искусства. Художник вступил в Евразийский художественный союз, а в 2023 году стал амбассадором EXC в Казахстане и Средней Азии. Он является победителем и призером международных конкурсов, обладателем более 35 дипломов, двух золотых медалей «Звезда Виртуоза» SV-24 и SV-25 в номинации «Арт-проект», серебряной медали МАСИ ART. EXCELLENCE. AWARDS в номинации «Живопись». В 2025 году удостоен звания почетного члена Международной академии современного искусства (МАСИ) и является почетным членом-корреспондентом Международной академии квантового искусства Россия — Азия. В 2024–2025 годах провел семь персональных выставок в Казахстане и одну выставку в Москве. Среди них — «Пробудившаяся любовь» во Дворце «Жастар», «Осенний калейдоскоп» в Центре по сохранности памятников и объектов историко-культурного наследия, «Утреннее беспокойство» в Корейском культурном центре при посольстве Республики Корея, «Самый светлый день» в Доме дружбы г. Астаны, «Искривление времени» в Центре активного долголетия, выставка «Tamir Bazaar» в университете имени Н. А. Назарбаева, проект «Объединённые искусством» в Мексике, а также «Ru персона» в Западном крыле Третьяковской галереи и «Расцвет Заката» в Москве. В январе 2025 года принял участие в международном выставочном проекте-фестивале «ЯРоссия» в Москве.

Дополнительные материалы о творчестве В. Н. Ли представлены в открытых поисковых системах по запросу: «Ли Вячеслав Николаевич художник».

Описание проекта

Живописный проект Вячеслава Ли

Проект объединяет двадцать работ, созданных после завершения активной профессиональной деятельности, не связанной с живописью. Этот период стал для автора временем внутреннего пересмотра, возвращения к забытым художественным навыкам и поиска нового способа говорить о собственном опыте. Неформальное общение с художниками, обстоятельства пандемии и личные потрясения усилили потребность в живописном высказывании. Представленная серия фиксирует не столько внешние события, сколько состояние человека, оказавшегося перед лицом стремительно меняющейся реальности. В работах Вячеслава Ли личная биография соединяется с размышлением о турбулентности современного мира, тревоге, одиночестве и необходимости внутренней опоры. Проект показывает развитие авторского языка: от непосредственного эмоционального импульса к более осознанной художественной позиции, в которой живопись становится формой свидетельства, памяти и философского самоопределения.
Николаева Ольга Викторовна
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Ольга Викторовна Николаева — художник, почетный член Международной академии современных искусств, член Творческого союза художников Российской Федерации, Профессионального союза художников России, Союза акварелистов России, Международного художественного фонда, а также член и эксперт Евразийского художественного союза. Родилась в 1970 году.

Художник является лауреатом различных творческих конкурсов, включая международные проекты, и активным участником выставочного процесса. В ее профессиональной биографии — более 250 выставок в Европе, Азии и Америке. Произведения Ольги Николаевой находятся в музейных и частных собраниях.

В 2020 году Ольга Николаева разработала собственную авторскую технику в компьютерно-цифровом направлении искусства. Ее творчество строится на постоянном поиске новых пластических и технологических возможностей. Работая преимущественно в реалистической манере, художник обращается к широкому кругу тем — от классического пейзажа и натюрморта до фантазийных сюжетов. В центре ее художественного мира находится красота бытия, хрупкость природы и необходимость бережного отношения к окружающей среде. Для автора искусство становится способом напомнить зрителю о неповторимости каждого мгновения и ответственности человека перед миром, который он наследует и передает будущим поколениям.

Описание проекта

Проект «Мир отражений бытия»

Проект «Мир отражений бытия» основан на соединении художественного образа и возможностей дополненной реальности. Его особенность заключается в использовании авторской компьютерно-цифровой техники, разработанной Ольгой Николаевой в 2020 году. Эта технология расширяет традиционное представление о произведении, позволяя зрителю воспринимать изображение не только как статичную композицию, но и как пространство взаимодействия.

В проект вошли пейзажи, архитектурные мотивы, анималистические сюжеты и цветочные композиции. Их объединяет стремление показать красоту окружающего мира как ценность, требующую внимания и защиты. Художник обращается к мотивам природы и культурной памяти не как к декоративным темам, а как к образам уязвимого, живого пространства, в котором каждый элемент связан с человеческой ответственностью. Реалистическая основа работ сочетается с фантазийным звучанием, благодаря чему привычные образы приобретают эмоциональную глубину и символическую выразительность.

Смысл проекта особенно актуален в нестабильной современности, когда сохранение исторических достопримечательностей, природной среды, животного мира и человеческого достоинства становится не отвлеченной идеей, а этической задачей. Ольга Николаева предлагает смотреть на искусство как на форму свидетельства о времени. Новые технологии в ее интерпретации должны служить миру, памяти и созиданию, а современное искусство — сохранять для будущих поколений не миф об исчезнувшей реальности, а зрительный опыт живого, достойного и бережного отношения к миру.
Бурлакова Наталья Юрьевна
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Биография. О мастере. «Кожа белая как снег, красота, как у теремной девы. Они вдыхают ветер, пьют росу, а зерна не едят. Оседлав облачную пневму, летят на драконах, странствуют за пределами четырех морей… Таким людям ничто не повредит: они не утонут, даже когда вода поднимется до самого неба; не сгорят даже в великую засуху, когда расплавятся металлы и камни, раскалятся почва и горы». Эта древняя поэтическая характеристика, восходящая к текстам «Сокровищницы даосских писаний» II века до н. э., вводит в пространство мифологической памяти народов Дальнего Востока. Для Натальи Бурлаковой обращение к наследию нанайской культуры становится не внешней этнографической темой, а глубинным источником художественного мышления.

Бурлакова Наталья Юрьевна — представительница древнего нанайского рода Самар, мастер декоративно-прикладного искусства, чье творчество связано с сохранением и современным осмыслением традиций коренных народов Крайнего Севера. Она создает национальную нанайскую женскую и мужскую одежду, вышивает ковры с этническими мотивами, выполняет художественные панно и предметы быта из бересты, работает с деревом, создавая люстры, маски, скульптуры и миниатюрные hand-made предметы, посвященные жизни и духовной культуре нанайцев. Художница родилась 14 мая 1979 года в селе Циммермановка и жила там до 2008 года. После окончания 10 класса в 1995 году поступила в ПОНС — Подготовительное отделение народов Севера, годы обучения в котором вспоминает как особое время общности и поддержки: «В ПОНСе мы жили как одна большая семья». С 1996 по 2001 год обучалась в Дальневосточном государственном медицинском университете. В дальнейшем ее профессиональная биография была связана со строительством и горнорудной отраслью: она работала на линейных должностях, занимала пост начальника ОПС, начальника КЭС войсковой части 30593, с 2010 года обучалась по специальности «Строительство зданий и сооружений», а в 2012 году стала генеральным директором ООО «Строй Проект». С 2016 года работала в международных горнорудных компаниях раздатчиком взрывчатых материалов и заведующей складом взрывчатых материалов, более шести лет трудилась в Kinross Gold Corporation. В 2021 году окончила ТОГУ в Хабаровске по направлению «Горное дело», получила квалификацию горного инженера БВР и право руководства взрывными работами на открытых горных разработках. Сложный профессиональный путь Натальи Бурлаковой соединяется с ремесленной памятью семьи: в создании предметов декоративно-прикладного искусства ей помогают близкие и родственники. Проживает в Хабаровске. Контакты: адрес для корреспонденции — 680003, Почта России, до востребования, г. Хабаровск, Краснореченская, 73; телефон: +7 (909) 809-47-68 с 7:00 до 23:00 по хабаровскому времени; электронная почта: burlakova_natalya@inbox.ru, 89098094768@mail.ru.
Комаров Геннадий Константинович
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Автобиография

Геннадий Константинович Комаров родился 8 ноября 1943 года в деревне Горнево Вачского района Горьковской области. Его детство пришлось на тяжелые послевоенные годы: в марте 1945 года семья потеряла отца, и мать осталась с семерыми детьми. Рисованием Комаров занимался с ранних лет, а любовь к масляной живописи ему привил первый профессиональный наставник — Михаил Григорьевич Копченов, преподаватель изостудии при районном доме культуры в Навашино. Именно он впервые рекомендовал этюды юного художника на районную выставку. После службы в армии Комаров работал учителем рисования и черчения, затем художником-оформителем, начальником конструкторского бюро и заместителем главного архитектора крупного оборонного предприятия. В этот период он активно участвовал в городских и областных выставках; среди его наставников были члены Союза художников А. В. Морозов, М. К. Левин, а также Ким Бритов, в то время председатель областного союза художников. В 1971 году Комаров окончил Муромский филиал Московского машиностроительного института по специальности «Конструирование радиоаппаратуры» и вскоре попытался поступить в Московское высшее художественно-промышленное училище — Строгановку — на живопись. Экзамены были сданы успешно, однако приемная комиссия отказала ему в зачислении, сославшись на возраст и уже полученное высшее образование. Художник не вернулся в Муром, стремясь закрепиться в Москве и позднее поступить на вечернее отделение Строгановки на дизайн. Попытки получить московскую прописку через работу в системе ЖКХ не увенчались успехом, и он поступил инженером в Московское областное управление внутренних дел с условием последующего направления на учебу. За год разработал пульт связи для дежурных частей милиции, несколько экземпляров которого были изготовлены на базе Института ядерных исследований в Дубне. Однако новая попытка поступления в Строгановку также оказалась безрезультатной. Служба в системе ГУВД Мособлисполкома стала для Комарова многолетним профессиональным путем, но не остановила его художественного развития. Получив офицерское звание, он поступил в изокружок при Студии военных художников имени М. Б. Грекова, где занимался четыре года и имел возможность работать с натурщиками. Высшего художественного образования он так и не получил, однако последовательно занимался самообразованием: изучал гипсы и натюрморты в студиях, собирал домашнюю библиотеку по искусству, исследовал разные живописные школы, копировал мастеров, писал портреты любимых художников. Он участвовал в выставках самодеятельных художников различного уровня — областных, республиканских, а однажды и всесоюзной в Манеже, выставлялся в библиотеках и домах культуры родных Химок, писал «Куркинскую Швейцарию», а после переезда в Москву обращался к образам усадьбы Коломенское и пейзажам набережной Москвы-реки. Государственная служба надолго определила ритм его жизни: начиная с событий в Сумгаите и Степанакерте, Комаров участвовал в работе в «горячих точках», возглавляя одно из главных управлений министерства внутренних дел, в состав которого входило управление связи. Понимание политических процессов позволило ему провести реорганизацию службы и уйти в отставку в звании полковника. После этого художник вновь сосредоточился на живописи, свободе творчества и создании собственной мастерской. Некоторое время он проектировал и строил объекты ПАО МТС в разных регионах России и за ее пределами, но приобретение мастерской открыло новый этап творческого подъема. В марте 2017 года Комаров провел персональную выставку на малой родине, в Муромской православной гимназии имени Ильи Муромца. В октябре 2024 года, по просьбе руководства гимназии, там же была представлена выставка его работ последнего периода. С 2024 года он является членом Евразийского художественного союза, участником российских и международных выставок. Комаров также автор двух книг: «Письмо внуку» (издательство «ДелЛибри», Москва, 2010) и «Моя любовница» (издательство «Буквально», Санкт-Петербург, 2019). Имеет правительственные награды СССР, России и ряда зарубежных государств, является почетным радистом СССР.

 

Описание проекта

В проекте представлены работы Геннадия Комарова 2022–2026 годов. Основу экспозиции составляют пейзажи цикла «Моя малая Родина», созданные на основе ранних этюдов, выполненных в окрестностях Мурома Владимирской области. Эти произведения обращены к памяти места, к внутреннему образу родной земли, где личная биография художника соединяется с устойчивой традицией русской пейзажной школы. В проект также вошли работы московского периода, воспевающие Подмосковье, в том числе места, связанные с ближней дачей автора неподалеку от Зеленограда. Отдельный пласт составляют свежие пейзажи окрестностей дальней дачи, где художник имеет мастерскую и проживает в настоящее время, — КП «Лесные озера» Александровского района Владимирской области. Особое значение имеют произведения, написанные в память о друге Владимире Сайко: серия «Малая Родина друга» обращена к образам Горного Алтая, одной из самых величественных природных территорий России. В совокупности эти работы раскрывают главную тему проекта — неординарную, завораживающую красоту российской природы, увиденную человеком, для которого пейзаж является не только мотивом изображения, но и способом благодарной памяти, внутреннего возвращения и художественного свидетельства.

 
Каменное колесо
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Басаев Олег Темирболатович

г. Владикавказ, 2008г., Холст/масло, 80х80см., +7 9188277118, olegbasaev17@mail.ru

    В работе «Каменное колесо» Олег Басаев превращает один из древнейших символов движения в неподвижный знак памяти. Перед зрителем не бытовой предмет и не археологический фрагмент, а образ времени, которое обрело вес, плотность и почти телесную уязвимость. Колесо написано как тяжелая каменная форма: его поверхность испещрена трещинами, потертостями, следами внутреннего разрушения, словно сама материя хранит историю своего пути. При этом композиция лишена повествовательной среды. Каменный куб, спокойная плоскость основания, приглушенный фон и несколько малых камней создают пространство не действия, а размышления. Особенно важен мотив нарушения гравитации: один из фрагментов отделяется от поверхности, и эта малозаметная деталь меняет весь смысл картины. Мир Басаева кажется неподвижным, но в нем уже началось смещение привычных законов. В контексте VerbArt Venice Digital Edition 2026 эта работа воспринимается как метафора культурной памяти, вынесенной за пределы конкретного места и времени. Венецианская тема здесь не нуждается в прямой архитектурной цитате: художник говорит о городе как о цивилизационном образе, где камень, вода, движение и историческая усталость существуют в едином напряжении. Колесо судьбы у Басаева не вращается, потому что его движение перенесено внутрь формы. Оно стало знаком опыта, который нельзя отменить и невозможно ускорить. Строгая фронтальность композиции, почти ритуальная постановка объекта и сдержанный колорит сближают картину с метафизической традицией, но автор избегает холодной иллюстративности. Он пишет не загадку ради эффекта, а предмет, способный выдержать длительное созерцание. Художественная ценность произведения заключается в точности найденного равновесия между монументальностью и хрупкостью. Каменное колесо кажется вечным, однако его поверхность говорит о разрушении; оно предназначено для движения, но пребывает в покое; оно поставлено на постамент, но рядом уже нарушается устойчивость мира. Благодаря этому натюрморт выходит за границы жанра и становится философской моделью: перед нами образ человеческого пути, в котором движение продолжается даже тогда, когда внешне все остановлено.

  Две трубки
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Басаев Олег Темирболатович

г. Владикавказ, 2011г., Холст/масло, 70х45 см., +7 9188277118, olegbasaev17@mail.ru

    В картине «Две трубки» Олег Басаев строит композицию как безмолвный диалог предметов, оказавшихся в пространстве, где привычная физика отменена, но внутренняя логика остается предельно строгой. Две курительные трубки не лежат на столе, а парят, становясь не вещами, а знаками присутствия человека, который будто только что вышел из кадра. Пепельница также оторвана от плоскости, ее тень удерживает ощущение реальности, тогда как массивная бутыль с пробкой остается единственной устойчивой вертикалью. В этом соотношении легкого и тяжелого, пустого и наполненного, горизонтального и вертикального рождается особая метафизическая напряженность. Предметы не изображают сцену, они составляют систему отношений, похожую на медленно разыгрываемую партитуру. Для проекта VerbArt Venice Digital Edition 2026 эта работа важна как пример того, как камерный натюрморт может стать пространством международного художественного разговора. Венеция как символ культуры, памяти и театральности здесь прочитывается не через пейзаж, а через сам принцип постановки: перед зрителем сцена, на которой ничто не происходит, но все уже наполнено смыслом. Длинная черная трубка, пересекающая горло бутыли, работает почти как линия горизонта или музыкальная нота, задержанная в воздухе. Вторая трубка, смещенная влево, задает композиции асимметрию и чувство ожидания. Пепельница под ними становится хрупким островом тишины, а стол — границей между земным и воображаемым. Басаев не драматизирует изображение внешними эффектами. Он добивается выразительности через паузу, ясность силуэтов и тонкие сближенные оттенки серо-коричневой гаммы. Этот колорит не отвлекает от размышления, а, напротив, замедляет взгляд. Вещи кажутся известными, но в их неподвижном полете обнаруживается иной порядок: трубки превращаются в символ памяти о разговоре, бутылка — в знак закрытой тайны, пепельница — в след исчезнувшего жеста. Ценность работы состоит в способности соединить интеллектуальную игру с эмоциональной точностью. Перед нами натюрморт о невидимом человеке, о времени после действия и о хрупкой связи между предметами, которые продолжают говорить даже в полном молчании.

  Метаморфозы

[image: Иллюстрация]

Басаев Олег Темирболатович

г. Владикавказ, 2014г., Холст/масло, 45х55 см., +7 9188277118, olegbasaev17@mail.ru

    «Метаморфозы» занимают в проекте Олега Басаева особое место, потому что здесь художник почти полностью освобождает предмет от первоначального значения. На каменном постаменте возникает странная органическая форма, собранная из рогов и напоминающая одновременно туфельку, клюв, раковину и фрагмент неизвестного существа. Ее невозможно окончательно назвать, и именно в этой неопределенности рождается художественное напряжение. Басаев помещает объект не в интерьер, а на фоне открытого пространства с низкой линией дальних гор и тревожным небом. Постамент становится границей между землей и воображением, между материальной тяжестью камня и зыбкой природой превращения. В рамках VerbArt Venice Digital Edition 2026 эта работа звучит как размышление о культуре, которая постоянно меняет облик, сохраняя в себе архаические основания. Венецианский контекст здесь можно прочитать через тему маски, театра и превращения: вещь не является тем, чем кажется, а ее форма открывает сразу несколько смысловых ходов. Рог, обычно связанный с животной силой, защитой или охотничьей памятью, у Басаева лишается прямой функции и превращается в пластический знак. Его изгиб мягок, почти изящен, но материал и постановка придают образу холодную, статуарную отчужденность. Художник создает объект, который мог бы быть древним артефактом, фрагментом сновидения или моделью будущей скульптуры. Сдержанная живопись поверхности особенно важна для восприятия картины. Мягкие переходы тона, каменная фактура основания, приглушенная палитра не дают образу стать иллюстрацией фантазии. Напротив, необычная форма представлена с такой убедительной вещественностью, что зритель начинает доверять ее существованию. В этом проявляется одна из сильных сторон Басаева: он не разрушает реальность, а незаметно сдвигает ее координаты. «Метаморфозы» говорят о переходном состоянии, о моменте, когда предмет уже покинул прежнюю природу, но еще не приобрел нового имени. Художественная значимость работы заключается в тонкой игре между узнаваемостью и загадкой, между академической точностью письма и свободой философского воображения.

  Крик
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Басаев Олег Темирболатович

г. Владикавказ, 2010г., Холст/масло, 50х60см., +7 9188277118, olegbasaev17@mail.ru

    В работе «Крик» Олег Басаев обращается к образу предельного человеческого состояния, но делает это не через экспрессию фигуры, а через холодную, почти археологическую постановку камней. Центральная форма напоминает условную голову с раскрытым ртом; она поднята на вертикальном каменном основании и окружена острыми фрагментами, зависшими в воздухе. Эта неподвижная сцена наполнена внутренним напряжением. Крик здесь не звучит, но его отсутствие делает образ еще более тревожным: перед зрителем не момент эмоционального всплеска, а застывшее свидетельство ужаса, пережитого материей. Камень, обычно связанный с молчанием и долговечностью, у Басаева становится носителем боли. В едином пространстве VerbArt Venice Digital Edition 2026 картина приобретает значение универсального знака исторической памяти. Венеция как город, переживший века расцвета, упадка, угроз и возрождений, создает для этой работы особый смысловой фон. Басаев не изображает конкретную трагедию; он собирает метафизическую модель состояния, знакомого разным эпохам. Центральная «голова» похожа одновременно на скульптурный обломок, маску и природный валун, в котором случайно обнаружилось человеческое выражение. Вокруг нее — каменные осколки, напоминающие стрелы, обломки взрыва или фрагменты разрушенного мира. Они не падают и не летят, а пребывают в невыносимой паузе. Композиция построена на жесткой вертикали и круговом напряжении. Нижние камни у основания создают ощущение ритуального ограждения, тогда как верхние фрагменты открывают пространство опасности. Серо-белая гамма лишает сцену бытовой конкретности и приближает ее к образу внутреннего памятника. Художник сохраняет академическую дисциплину формы, но использует ее для выражения не устойчивости, а надлома. Ценность «Крика» состоит в том, что произведение не требует прямого рассказа: оно действует как символический узел, где соединяются страх, память, беззащитность и сопротивление. В этом натюрморте нет человеческого тела, но есть человеческий опыт, переведенный в язык камня и молчания.

  Длинная тень от трубки
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Басаев Олег Темирболатович

г. Владикавказ, 2012г., Холст/масло, 65х55см., +7 9188277118, olegbasaev17@mail.ru

    «Длинная тень от трубки» — одна из тех работ Олега Басаева, где главным событием становится не сам предмет, а след его присутствия. Курительная трубка вынесена в верхнюю левую часть композиции и словно зависла в воздухе, тогда как ее тень пересекает стену длинной диагональю. Эта линия организует все пространство картины: она связывает трубку, бутыль, пепельницу, стол и невидимый источник света в единую систему напряженных отношений. Бутыль стоит прочно и тяжело, пепельница оторвана от поверхности, белая скатерть создает плоскость почти театральной чистоты. Между ними возникает не рассказ о вещах, а размышление о времени, оставляющем следы сильнее самих событий. В проекте VerbArt Venice Digital Edition 2026 работа может быть прочитана как образ перехода между материальным и призрачным. Венеция, город отражений, теней, зыбких водных перспектив, здесь присутствует не буквально, а в самой природе зрительного опыта: предмет теряет вес, тень становится самостоятельной формой, пространство делится на видимое и ускользающее. Басаев создает натюрморт, в котором тишина приобретает драматическую глубину. Диагональ тени напоминает о луче, траектории, трещине или хрупком мосте между мирами. Она одновременно направляет взгляд и разрушает равновесие строгой постановки. Художник использует ограниченный набор предметов, но добивается сложного психологического звучания. Трубка может восприниматься как знак разговора, памяти, интеллектуального досуга; бутыль — как сосуд тайны и внутренней закрытости; пепельница — как след действия, которое уже завершилось. Однако ни один из этих смыслов не навязан зрителю. Басаев оставляет вещам свободу быть одновременно предметами и символами. Живописная сдержанность, мягкая фактура фона, точное распределение света делают композицию почти медитативной. Художественная ценность картины — в способности превратить небольшую сцену натюрморта в образ философской перспективы: здесь тень не вторична, а равна событию, потому что именно она показывает невидимую протяженность времени.

  Натюрморт с бутылками и лимоном

[image: Иллюстрация]

Басаев Олег Темирболатович

г. Владикавказ, 2012г., Холст/масло, 95х55см., +79188277118, olegbasaev17@mail.ru

    В «Натюрморте с бутылками и лимоном» Олег Басаев строит композицию на противостоянии плотной группы темных сосудов и одинокого желтого плода, зависшего над белой плоскостью скатерти. Семь бутылей собраны справа как молчаливый хор вертикалей: разные по форме, оттенку и высоте, они образуют почти архитектурный массив. Одна из них наклонена и словно выходит из общего строя, направляя движение к лимону. Этот малый желтый объект становится не декоративным акцентом, а смысловым центром картины. Он легок, освещен, отделен от поверхности и от группы сосудов, благодаря чему вся сцена приобретает характер философского противопоставления: тяжесть и полет, множество и одиночество, закрытость и жизненная энергия. В пространстве VerbArt Venice Digital Edition 2026 произведение воспринимается как размышление о городе и культуре через язык предметов. Бутыли напоминают не только сосуды, но и силуэты башен, фасадов, собранных в плотную городскую группу. Лимон, вынесенный влево, подобен вспышке света над гладью белой площади или над поверхностью воды. Венецианский мотив возникает здесь не как иллюстрация, а как состояние: зыбкая граница между устойчивой материей и отраженным, почти невесомым светом. Басаев показывает, как простые предметы могут создавать образ сложной цивилизационной сцены. Композиция отличается редкой чистотой построения. Горизонталь стола, вертикали бутылей, мягкий ритм горлышек и диагональ наклоненной формы создают внутреннюю музыкальность. Белая скатерть не просто фон; она отделяет область возможности, где лимон отрывается от земной логики. Сдержанная гамма сосудов усиливает звучание желтого цвета, но этот контраст не выглядит эффектным приемом. Он работает как точка живого дыхания в мире молчаливых вещей. Значимость работы заключается в зрелом соединении метафизической идеи и живописной убедительности. Перед зрителем натюрморт, где предметы не обслуживают сюжет, а сами становятся участниками размышления о свободе, массе, памяти и тонком равновесии между земным и воздушным.

  Каменный квадрат

[image: Иллюстрация]

Басаев Олег Темирболатович

г. Владикавказ, 2019г., Холст/масло, 80х80см., +7 9188277118, olegbasaev17@mail.ru

    «Каменный квадрат» представляет собой не прямую цитату, а серьезный живописный спор с одним из главных символов искусства XX века. Олег Басаев обращается к форме квадрата, неизбежно вызывающей память о Малевиче, но лишает ее абсолютной беспредметности. Его квадрат не черный знак, не чистая идея и не плоскость, оторванная от мира; это тяжелая каменная поверхность, испещренная трещинами, потертостями, внутренними разломами. Художник как будто показывает, что любой великий символ, пройдя через время, обрастает материей, историей, человеческими интерпретациями и следами эпох. Над квадратом зависает небольшой каменный фрагмент, и эта деталь нарушает завершенность знака, возвращая в картину момент ожидания. В контексте VerbArt Venice Digital Edition 2026 работа приобретает особую актуальность. Цифровое представление искусства часто стремится к чистому знаку, к узнаваемой иконке, к мгновенному считыванию. Басаев, напротив, возвращает символу вещественность и сопротивление. Его квадрат нельзя быстро «прочитать»; его нужно рассматривать, следя за тем, как темная поверхность хранит царапины, световые сгущения, подобия горных складок и следов разрушения. Здесь авангардная идея проходит через опыт камня, через память земли и архитектуры. Для венецианского проекта это принципиально: произведение говорит о том, что современность не отменяет историю, а несет ее трещины внутри себя. Композиция удерживается почти полной фронтальностью, но не становится статичной. Напряжение возникает между геометрической строгостью квадрата и живой, нервной фактурой поверхности. Внутри формы открывается целый ландшафт: линии похожи на разломы скал, на старую стену, на карту исчезнувшего пространства. Малый камень сверху вводит мотив гравитационного сбоя и превращает картину в продолжение метафизической серии художника. Ценность «Каменного квадрата» — в способности соединить художественно-историческую рефлексию с предметной убедительностью. Это произведение не разрушает миф о квадрате, а показывает его позднюю, окаменевшую жизнь — жизнь символа, который перестал быть только знаком и снова стал материей.

  Натюрморт с чесноком
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Басаев Олег Темирболатович

г. Владикавказ, 2014г., Холст/масло, 50х42см., +7 9188277118, olegbasaev17@mail.ru

    «Натюрморт с чесноком» строится на удивительном соединении бытовой узнаваемости и почти ритуальной отстраненности. Три головки чеснока поставлены вертикально, их тонкие стебли поднимаются вверх и пересекаются горизонтальной формой четвертого чеснока, зависшего в пространстве. Справа находится темная бутыль с пробкой, массивная и замкнутая; на плоскости стола лежит маленький зубчик, как отдельная нота в строгой серой партитуре. Басаев выбирает предметы предельно простые, даже скромные, но в его постановке они теряют привычную кухонную функцию и превращаются в знаки внутреннего порядка. Чеснок с его защитной, лекарственной, земной символикой становится не деталью быта, а образом хрупкой силы. В составе VerbArt Venice Digital Edition 2026 эта работа важна как пример того, как локальный, почти домашний мотив может войти в широкий культурный контекст. Венеция в истории искусства всегда была пространством сложного отношения между земной плотью и духовным светом, между роскошью материи и строгой формой. У Басаева эта тема решена в минималистической, сдержанной манере. Белые головки чеснока звучат как светлые вертикали на сером фоне, а черная бутыль задает композиции глубокий басовый тон. Горизонтальный чеснок, невозможный с точки зрения физики, становится линией перехода: он связывает три светлые фигуры между собой и одновременно нарушает их устойчивость. Колорит работы построен на тонких сближениях серого, белого и черного. Такое решение делает натюрморт почти графическим, но живописная мягкость поверхности сохраняет ощущение воздуха и тишины. Важна не только форма предметов, но и пауза между ними: пустое пространство оказывается смысловой частью композиции. Басаев показывает, что метафизика может рождаться не из экзотического, а из повседневного, если художник умеет открыть в предмете скрытую драматургию. Художественная значимость произведения заключается в точности пластического равновесия. Это натюрморт о защите, уязвимости, молчаливом сопротивлении и о тонкой границе, где простая вещь становится символом.

  Натюрморт с белой трубкой
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Басаев Олег Темирболатович

г. Владикавказ, 2024г., Холст/масло, 60х65см., +7 9188277118, olegbasaev17@mail.ru

    «Натюрморт с белой трубкой» относится к позднему этапу метафизической серии Олега Басаева и демонстрирует редкую собранность его художественного языка. Три бутыли разной формы выстроены как почти архитектурная группа: темная, серая и синевато-черная массы образуют устойчивый центр композиции. Над ними проходит белая трубка, вытянутая в ясную горизонталь и визуально связанная с горлышками сосудов. На плоскости основания лежат орехи — фундук, кешью, грецкий орех, — при этом один из них слегка отрывается от поверхности. Эти малые предметы не случайны: они вносят в строгий мир бутылей органическую неровность, память о живой природе, скрытую энергию роста. В контексте VerbArt Venice Digital Edition 2026 картина воспринимается как камерная модель культурного пространства, где разные формы сосуществуют в состоянии напряженного согласия. Бутыли напоминают замкнутые сосуды памяти, белая трубка — линию мысли, письма или маршрута, соединяющего разобщенные объемы. Венецианская ассоциация возникает через идею равновесия на границе плотности и отражения: предметы тяжелы, но их связи невесомы; композиция устойчивa, но малый орех уже нарушает закон покоя. Басаев показывает не внешний сюжет, а состояние системы, в которой каждая вещь зависит от другой. Живописная гамма здесь особенно сдержанна и благородна. Серые, черные, белые и приглушенно-синие тона создают атмосферу внутренней тишины. Свет не драматичен, но точно выявляет объемы: округлые поверхности бутылей кажутся почти скульптурными, а белая ткань основания становится сценой для минимальных событий. Художник избегает декоративности; он добивается выразительности через точное распределение масс, пауз и направлений. Ценность работы состоит в том, что она соединяет интеллектуальную игру с высокой пластической дисциплиной. Это не просто натюрморт с предметами, а замкнутый мир со своими законами, где трубка становится осью мысли, сосуды — хранителями молчания, а орехи — знаками жизни, способной нарушить неподвижность и вернуть в безмолвную постановку ощущение внутреннего дыхания.

  Натюрморт с бутылью, трубкой и оливой
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Басаев Олег Темирболатович

г. Владикавказ, 2025г., Холст/масло, 30х40см., +7 9188277118, olegbasaev17@mail.ru
«Натюрморт с бутылью, трубкой и оливой» отличается предельной лаконичностью и почти музыкальной чистотой. В центре композиции находится темная бутыль, ее силуэт строг и монументален, несмотря на небольшой формат работы. Белая трубка пересекает пространство горизонталью, проходя через область горлышка и превращаясь в тонкую линию равновесия. На скатерти лежит пробка, а справа от бутыли, слегка оторвавшись от поверхности, зависает олива. В этой небольшой сцене Басаев достигает высокой степени концентрации: каждый предмет занимает точное место, каждая пауза между ними работает как смысловая дистанция. Ничего лишнего не остается, но именно поэтому изображение приобретает философскую полноту. В составе VerbArt Venice Digital Edition 2026 эта работа может быть воспринята как миниатюрная метафизическая сцена о связи памяти, вкуса, времени и молчания. Олива вводит в композицию средиземноморский оттенок, но художник не превращает ее в прямую венецианскую эмблему. Она важна как живая точка, как малый плод, в котором сосредоточена энергия природы и культуры. Темная бутыль, напротив, замкнута и непроницаема; пробка у ее основания напоминает о возможности открытия, но сосуд остается закрытым. Белая трубка становится знаком мысли, вытянутой над предметным миром, и одновременно хрупкой перекладиной, удерживающей композиционное равновесие. Колорит картины построен на тонком взаимодействии темного объема, белой плоскости и приглушенного зеленого акцента. Басаев создает образ, где почти монохромная строгость не подавляет живое начало, а делает его более заметным. Олива, отделенная от стола, меняет восприятие всей сцены: мир кажется устойчивым лишь до тех пор, пока зритель не замечает этот маленький акт освобождения от гравитации. Художественная ценность произведения — в умении автора работать с минимальным набором средств и при этом сохранять глубину высказывания. Перед нами натюрморт о тайне закрытого сосуда, о невесомости малой формы и о том, как одна точка цвета способна изменить философию всего пространства.

 
Натюрморт с бутылью, кешью и абрикосом
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Басаев Олег Темирболатович

г. Владикавказ, 2025г., Холст/масло, 30х40см., +7 9188277118, olegbasaev17@mail.ru

    В работе «Натюрморт с бутылью, кешью и абрикосом» Олег Басаев доводит метафизический натюрморт до состояния почти камерной притчи. Композиция строится на предельной ясности: темная керамическая бутыль занимает центральное положение, белая салфетка образует светлую сцену, слева расположен абрикос, справа — небольшой орех кешью, а над горлышком сосуда зависает отделившаяся крышечка. Этот небольшой разрыв между бутылью и крышкой является смысловым центром произведения. Предмет как будто сохраняет свою форму, но уже утратил прежнюю замкнутость; он остается сосудом, однако над ним открывается пространство ожидания. Басаев пишет вещи не как элементы быта, а как участников безмолвного события, где каждое смещение меняет порядок целого мира. Абрикос, чуть приподнятый над плоскостью, вступает в тихий диалог с крышкой: оба предмета оказываются между тяжестью и освобождением, между земной зрелостью и почти невидимым полетом. В проекте VerbArt Venice Digital Edition 2026 эта работа звучит особенно точно, потому что соединяет академическую дисциплину письма с современной темой хрупкой устойчивости. Венецианский контекст здесь возникает не через узнаваемый городской мотив, а через саму идею островного пространства: белая салфетка напоминает небольшой освещенный фрагмент, окруженный приглушенной серо-коричневой средой, а предметы на ней существуют как отдельная цивилизация со своими законами. Художник показывает, что даже минимальный набор вещей может раскрывать сложную философию времени. Матовая поверхность бутыли поглощает свет и создает ощущение тайны; абрикос, напротив, несет теплую живую окраску; кешью выглядит малым знаком органической формы, случайно оказавшимся в строгой постановке. Ценность произведения заключается в редком равновесии между простотой и внутренней напряженностью. Перед зрителем не декоративный натюрморт, а модель мира, где освобождение начинается с едва заметного отделения крышки, а зрелый плод приобретает достоинство самостоятельного символа. Работа требует внимательного, медленного взгляда: чем меньше в ней внешнего действия, тем сильнее ощущается скрытая драматургия вещей, их молчаливое сосуществование и их право на собственную непостижимую гармонию.

  Метаморфозы
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Басаев Олег Темирболатович

г. Владикавказ, 2013г., Холст/масло, 80х80см., +79188277118, olegbasaev17@mail.ru

    Картина «Метаморфозы» 2013 года разворачивает перед зрителем сложную систему подмен, препятствий и ложных ориентиров. На переднем плане выстроена массивная каменная конструкция, собранная из плит разной формы и размера. Она напоминает одновременно архаическую стену, разрушенный алтарь и фрагмент архитектуры, в которой логика кладки уже перестала служить практической функции. Сквозь нее просматриваются дальние пустынные пространства, низкая линия гор, белые руины и призрачные колонны. Вокруг тяжелого каменного массива возникают роговые формы — острые, изогнутые, органические. Они то прорезают пространство, то как будто прорастают из камня, нарушая его геометрию. Над верхним блоком находится плод, зависший на месте второго светила; рядом мерцает бледный круг, похожий на удаленную луну. В этой постановке Басаев соединяет предметность, архитектурную память и тревожную символику сновидения. Для VerbArt Venice Digital Edition 2026 эта работа важна как размышление о культуре, которая может быть заслонена собственными построениями. Венеция в мировом воображении является городом слоев, отражений, фасадов, масок и руин; Басаев работает с близкой темой, но переносит ее в суровое, обезлюженное пространство. Каменная стена становится не только образом цивилизации, но и образом внутреннего барьера. Человек в картине отсутствует, однако его присутствие угадывается в самой структуре сооружения: кто-то сложил эти плиты, кто-то создал иерархию, кто-то поместил плод над ложным центром мира. Живописная поверхность камня разработана тонко и внимательно: серые, бурые, зеленовато-пепельные оттенки создают ощущение старой материи, на которой время оставило следы. Органические рога не выглядят случайными деталями; они вводят тему первобытной силы, вытесненной, но не исчезнувшей. Художественная значимость произведения заключается в способности удерживать несколько смысловых планов одновременно. Это картина о метаморфозе формы, о превращении архитектуры в психологический ландшафт, о соблазне принять искусственный знак за истину. В рамках цифрового венецианского проекта она становится предупреждением: культура сохраняет силу лишь тогда, когда за фасадом и символом остается живой смысл, а не пустая конструкция, закрывающая горизонт.

  Скала
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Басаев Олег Темирболатович

г. Владикавказ, 1997г., Холст/масло, 120х137см., +7 9188277118, olegbasaev17@mail.ru

    «Скала» принадлежит к серии, в которой Олег Басаев исследует природную форму как отражение человеческого подсознания. На первый взгляд перед зрителем горное образование, поднятое над условной землей и обращенное к небу. Однако чем дольше рассматриваешь работу, тем сильнее скала утрачивает статус пейзажного мотива. Ее вертикальные выступы напоминают сжатые и поднятые пальцы, внутренние складки похожи на напряженные мышцы, а округлые объемы у основания воспринимаются как скрытые человеческие тела, соединенные в единый каменный организм. Художник не изображает человека прямо, но заставляет гору принять пластическую память о человеческом жесте. В этом превращении и рождается особая метафизическая сила картины: природная материя становится знаком стремления, молитвы, боли и восхождения. В контексте VerbArt Venice Digital Edition 2026 «Скала» звучит как произведение о вертикали духа. Венецианский проект объединяет художников не по географическому признаку, а по способности говорить о культуре как о пространстве памяти и внутреннего опыта. Басаев вводит в этот диалог образ, противоположный текучести воды и изменчивости отражений: тяжелый камень, поднятый к синему просвету между облаками. Но эта тяжесть не неподвижна. Скала словно растет изнутри, вытягивается, складывается в устремленный вверх жест. Теплая охристо-телесная гамма делает камень почти живым, а голубой участок неба усиливает ощущение недосягаемой высоты. Композиция построена монументально: фигура скалы занимает центр, почти заполняя пространство холста, и воспринимается не как объект среди ландшафта, а как главный персонаж. Внизу виден каменный край, отделяющий зрителя от изображенного мира; это граница между наблюдением и участием. Художественная ценность работы состоит в том, что Басаев соединяет академическую точность формы с символической неопределенностью. Скала похожа на руки, на храм, на живой орган и на древний памятник одновременно. Она не дает окончательного ответа, но удерживает состояние внутреннего усилия. Перед нами не пейзаж в обычном смысле, а образ человеческого желания подняться выше собственной тяжести, сохранить направление к свету даже тогда, когда тело и мир состоят из камня.

  Скала и дерево
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Басаев Олег Темирболатович

г. Владикавказ, 2004г., Холст/масло, 120х135см., +79188277118, olegbasaev17@mail.ru

    В картине «Скала и дерево» Олег Басаев сталкивает две природы — органическую и каменную, живую и окаменевшую, но не противопоставляет их, а показывает как части единого скрытого организма. В центре композиции находится ствол дерева, резко вынесенный вперед. Его кора написана с особой фактурной напряженностью: извилистые линии напоминают то сосуды, то нервные волокна, то следы древнего письма. За деревом поднимается скала, похожая на гигантский пульсирующий орган. Она не имеет привычной геологической холодности; ее складки мягки, телесны, почти анатомичны. Бирюзовое небо делает эту странную связь еще более выразительной: на фоне чистого цвета ствол и скала превращаются в две вертикали одной внутренней системы. В пространстве VerbArt Venice Digital Edition 2026 эта работа воспринимается как размышление о связи природной памяти и культурного тела. Венеция как символ мировой культуры постоянно существует между живым и каменным: вода омывает стены, растения прорастают в кладке, история становится средой дыхания. Басаев говорит о сходном опыте, но через горный и древесный мотив. Его дерево не просто растет перед скалой; оно как будто связано с ней невидимыми соками, продолжает ее внутренний рельеф в другой материи. Камень, в свою очередь, перестает быть мертвой массой и получает признаки живого существа. Так рождается образ мира, в котором разделение на природу и культуру, тело и ландшафт, память и настоящее оказывается условным. Композиция обладает почти театральной крупностью. Зритель поставлен очень близко к дереву: ветви пересекают верхнюю часть картины, ствол заслоняет часть скалы, заставляя взгляд двигаться вдоль его поверхности. Отдаленная горная гряда внизу напоминает о большом пространстве, но главное действие происходит не вдали, а в плотном соприкосновении двух форм. Художественная значимость произведения заключается в тонкой пластической метафоре взаимозависимости. Басаев показывает, что жизнь не противоположна камню, а может проявляться в нем как скрытый ритм. В этой картине нет привычной идиллии природы; есть напряженное, почти философское ощущение земного организма, где каждая трещина, ветвь и складка связаны с дыханием целого.

  Арка
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Басаев Олег Темирболатович

г. Владикавказ, 2008г., Холст/масло, 120х120, +7 9188277118, olegbasaev17@mail.ru

    «Арка» строится как медитация о цивилизации, равновесии и хрупкости культурной преемственности. В центре картины находится архитектурная форма, одна сторона которой сложена из грубых каменных плит, а другая опирается на стройную колонну. Этот контраст сразу задает смысловое напряжение: архаическая масса и классическая мера, первичная кладка и обработанная форма, тяжесть земли и культура пропорции соединены в единую конструкцию. Внутри большой арки художник помещает малую вертикальную композицию — миниатюрную колонну на каменном основании. Она кажется и моделью, и зародышем, и поздним повторением большого сооружения. Вокруг лежат мелкие камни, а теплый охристый фон лишает сцену бытовой конкретности, превращая ее в пространство памяти. Для VerbArt Venice Digital Edition 2026 эта работа имеет особую выразительность: арка является универсальным символом перехода, входа, границы между прошлым и будущим. Венеция сама воспринимается как город арок, мостов, порталов и отраженных проходов, но Басаев избегает прямой архитектурной цитаты. Он создает обобщенный образ культуры, где каждая форма несет след времени. Левая каменная опора кажется древней, почти доисторической; правая колонна напоминает о классическом идеале; верхняя перекладина удерживает их вместе, хотя ее блоки различны по цвету, фактуре и степени обработки. В этом несходстве возникает подлинная гармония: цивилизация не строится из одинаковых элементов, она складывается из разновременных фрагментов. Живопись Басаева здесь предельно сдержанна и одновременно тактильна. Каменные поверхности переданы не как декорация, а как материя, в которой сохранились трещины, потертости, прожилки и следы разрушения. Пространство внутри арки пусто, но именно эта пустота имеет смысл: она приглашает взгляд пройти сквозь форму и почувствовать дистанцию между историческими слоями. Художественная ценность произведения заключается в ясности пластической идеи. «Арка» говорит о балансе не как о состоянии покоя, а как о постоянном напряжении между грубым и утонченным, случайным и осмысленным, древним камнем и культурной вертикалью. Это произведение не иллюстрирует историю архитектуры, а превращает ее в философский образ человеческого стремления к порядку.

  Кипр
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Басаев Олег Темирболатович
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    В работе «Кипр» Олег Басаев соединяет натюрморт, пейзаж и культурную карту острова в единую метафизическую сцену. Передний план организован как строгая постановка: на белой плоскости расположены бутыль, лимон, гранат, мандарин, чеснок, фигурный предмет и тонкие кипарисы, которые одновременно выглядят как деревья и как знаки вертикального ожидания. За этой камерной сценой открывается сухой, почти археологический ландшафт с оврагом-карьером, руинами и далекими горами. Художник не отделяет предметный мир от пространства острова: плоды и сосуды становятся частью местной памяти, а пустынный пейзаж превращается в продолжение натюрморта. Даже облако в небе, вытянутое над центральным кипарисом, кажется участником тщательно выстроенного символического порядка. В проекте VerbArt Venice Digital Edition 2026 эта картина вводит средиземноморскую тему не через открытую красочность, а через сдержанную философию места. Кипр у Басаева — не туристический образ и не декоративный набор знаков, а пространство, где античные руины, плодородие земли, сухой ветер и память островной культуры соединены в одном визуальном высказывании. Венецианский контекст здесь особенно интересен: оба островных мира существуют на пересечении морских путей, культурных влияний и исторических слоев. Басаев показывает остров как сцену, на которой предметы несут не только материальный, но и топографический смысл. Карьер на втором плане скрывает силуэт самого Кипра, и эта деталь превращает ландшафт в карту, а карту — в образ внутреннего узнавания. Композиция держится на чередовании вертикалей и округлых форм. Кипарисы, колонны и чесночный стебель устремлены вверх, тогда как плоды, бутыль и камни собирают взгляд в плотные земные акценты. Белая ткань на переднем плане напоминает не столько стол, сколько освещенную площадку, где природа и история представлены как равноправные участники. Художественная значимость работы заключается в ее сложной жанровой природе. Это натюрморт, который выходит в пространство ландшафта; пейзаж, который читается как культурная память; аллегория острова, построенная не на прямом рассказе, а на точной расстановке молчаливых предметов.

  Осетия. Притяжение небес

[image: Иллюстрация]

Басаев Олег Темирболатович

г. Владикавказ, 2007г., Холст/масло, 100х90см., +7 9188277118, olegbasaev17@mail.ru

    «Осетия. Притяжение небес» является одной из тех работ Олега Басаева, где метафизическая система предметов соединяется с личной и национальной памятью. На фоне голубых гор и силуэта Столовой горы художник разворачивает натюрморт, в котором каждый предмет обладает ритуальным звучанием. Три осетинских пирога не лежат на столе, а парят один над другим, формируя вертикаль молитвы и восхождения. Под ними находится чаша для традиционного пива, рядом — нож, чеснок, груша, роговые формы, виноград и другие элементы, связанные с земной пищей, гостеприимством и древними знаками культуры. Над горным пейзажем проходит длинная горизонтальная форма, словно копье, посох или ось небесного пространства. Вся композиция построена на диалоге стола и гор, пищи и сакрального жеста, родной земли и неба. В контексте VerbArt Venice Digital Edition 2026 эта работа раскрывает важнейшую сторону проекта: участие художника в международном цифровом пространстве не отменяет локальной идентичности, а, напротив, делает ее более значимой. Басаев не превращает осетинские символы в этнографическую иллюстрацию. Он вводит их в метафизическую живопись, где национальная традиция получает универсальное звучание. Три пирога становятся не только знаком обряда, но и образом духовной вертикали; чаша — не только предметом быта, но и сосудом обращения к высшему; горный массив — не только пейзажем, но и пространством памяти. Венецианский проект в таком прочтении становится местом встречи разных культурных языков, где Осетия представлена через глубокий внутренний образ, а не через внешнюю экзотику. Живописная организация картины очень точна. Холодная голубая гамма гор создает ощущение прозрачного воздуха, белая скатерть становится световой опорой, а теплые охристые пироги образуют центр духовного притяжения. Их парение не выглядит эффектом ради эффекта: оно естественно входит в художественную логику Басаева, где предметы освобождаются от бытовой функции и начинают существовать по законам символа. Ценность произведения состоит в соединении личной земли художника с большим философским пространством. Это картина о традиции, которая не остается в прошлом, а поднимается вверх, превращаясь в молитвенный жест культуры.

  Аллегория Кипра
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Басаев Олег Темирболатович

г. Владикавказ, 2005г., Холст/масло, 75х70 см., +79188277118, olegbasaev17@mailru

    «Аллегория Кипра» представляет собой одну из самых изящных и интеллектуально выстроенных работ кипрской серии Олега Басаева. На синем фоне, ассоциирующемся с морем и небом, изображена белая салфетка, развернутая как условная карта острова. Ее складки, сгибы и неровности образуют сложный рельеф, в котором угадывается береговая линия, внутренняя топография и память пространства. По поверхности расположены плоды, листья и оливки: мандарин с ветвью, абрикос, инжир, зеленые и темные оливы, отдельные листья. Эти предметы не собраны в обычный натюрморт; они распределены как знаки на карте, как точки культурной и природной энергии. Мандарин с листьями оказывается в районе Никосии, оливки отзываются образами главных городов, а белая ткань становится одновременно землей, островом и сценой. Для VerbArt Venice Digital Edition 2026 эта картина важна тем, что показывает способность Басаева превращать географию в поэтическую систему. Венеция и Кипр — разные островные мифологии Средиземноморья, но обе связаны с морем, торговыми путями, многослойной историей и культурной памятью. Художник не изображает море вокруг Кипра как традиционный пейзаж; он вводит его через чистый синий фон, на котором остров-салфетка словно парит. Эта белая форма напоминает не только карту, но и лист письма, ткань жертвенного стола, архитектурный план, вынесенный из времени. Плоды на ней превращаются в живые маркеры присутствия: они указывают не только места, но и вкус, запах, тепло, солнечную природу острова. Композиция отличается редкой ясностью и свежестью. Белая ткань с тончайшими складками противопоставлена открытому синему пространству; небольшие цветовые акценты плодов и листьев не разрушают спокойствия, а создают ритм внимательного чтения. Художественная ценность произведения заключается в соединении картографического мышления и живописной чувственности. Басаев создает не карту в прямом смысле, а образ острова как памяти, разложенной на светлой ткани. В этом произведении география становится натюрмортом, а натюрморт — аллегорией культурного пространства, где каждая малая форма хранит координату человеческого опыта.

  Great wheel
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Басаев Олег Темирболатович

г. Владикавказ, 2001г., Холст/масло, 120х135см., +7 9188277118, olegbasaev17@mail.ru

    «Great wheel» обращается к одному из главных символов технической цивилизации — колесу, но Олег Басаев рассматривает его не как иллюстрацию прогресса, а как знак огромной исторической дистанции между первичным изобретением и современным мифом скорости. На светлом постаменте установлена бронзовая скульптурная форма: старое колесо со спицами, поднятое на округлом основании. Позади него на стене возникает тень, в которой угадывается эмблема автомобильной индустрии. Эта тень крупнее, легче и агрессивнее самого предмета; она превращает древний образ движения в знак современного корпоративного мира. Басаев строит работу на тонком противоречии: реальный объект кажется археологическим и тяжелым, а его проекция — узнаваемой, почти рекламной, принадлежащей эпохе глобальных брендов. В рамках VerbArt Venice Digital Edition 2026 эта картина приобретает особую актуальность как размышление о судьбе символов в культуре. Венецианский проект существует в цифровом пространстве, где изображение, знак и бренд распространяются быстрее физического объекта. Басаев предвидит эту ситуацию: колесо на постаменте сохраняет материальную достоинственность, но именно тень начинает управлять зрительским восприятием. Так рождается вопрос о том, что в современной цивилизации сильнее — вещь, ее история или ее знак. Колесо указывает на начало движения, на ремесло, труд, телесное усилие человека. Тень же говорит о технологической скорости, промышленной мощи и визуальной власти логотипа. Композиция минималистична, почти музейна. Пустой светлый фон, строгий постамент, небольшая табличка с названием и четкая тень создают атмосферу экспоната, вынесенного за пределы времени. Цветовая сдержанность позволяет сосредоточиться на соотношении формы и проекции. Художественная ценность работы состоит в интеллектуальной точности образа: Басаев не противопоставляет древность современности напрямую, а показывает, как одно вырастает из другого и одновременно вытесняет его. «Great wheel» становится картиной о памяти изобретения, о культуре знаков и о том, как тень прогресса иногда оказывается масштабнее самого исторического источника, из которого она возникла.

  Натюрморт с лимонами и бутылкой
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Басаев Олег Темирболатович

г. Владикавказ, 1998г., Холст/масло, 60х50см., +7 9188277118, olegbasaev17@mail.ru
«Натюрморт с лимонами и бутылкой» относится к раннему этапу метафизических натюрмортов Олега Басаева и уже содержит те черты, которые позднее станут устойчивыми признаками его художественной системы. На светлой горизонтальной плоскости расположены лимоны, абрикосы и темная бутылка с пробкой. Часть плодов лежит на столе, но два лимона и один абрикос нарушают закон тяжести: они отрываются от поверхности и зависают в воздухе. Эта деталь меняет весь строй изображения. Перед зрителем не просто постановка с фруктами, а пространство, в котором земное и воздушное сосуществуют без конфликта, словно в мире действует иной, более тонкий порядок. Бутылка справа становится темной вертикалью, собирающей композицию и одновременно контрастирующей с желтой живостью лимонов. В проекте VerbArt Venice Digital Edition 2026 эта работа раскрывает важный исток языка Басаева. Она еще близка к классическому натюрморту по ясности предметов, по мягкости света, по спокойной горизонтали стола, но уже выходит за пределы жанровой традиции. Лимоны не только радуют глаз цветом и фактурой; они становятся носителями внутренней энергии, малым солнечным множеством, в котором каждый плод имеет собственную орбиту. Абрикос, поднятый рядом с бутылкой, добавляет теплый человеческий оттенок, а лимон, частично скрытый за темным сосудом, создает ощущение пространства за видимой плоскостью. Венецианская тема здесь может быть прочитана через игру света, предметной сцены и скрытой театральности: натюрморт превращается в маленькую сцену, где цвет, тень и движение распределены с почти режиссерской точностью. Живопись произведения сдержанна и внимательна. Фон не отвлекает, а создает мягкую тишину, в которой желтые и оранжевые акценты звучат особенно ясно. Тени удерживают связь с реальностью, но парящие плоды открывают пространство воображения. Художественная ценность картины заключается в ее переходном характере: это не эффектная фантазия, а тонкое обнаружение метафизики внутри простого мотива. Басаев показывает, что чудо может быть почти незаметным: достаточно одному лимону отделиться от стола, чтобы весь предметный мир утратил бытовую очевидность и стал образом свободы, зрелости и внутреннего света.

 
Девочка. Начало золотой дороги.

[image: Иллюстрация]

Бурлакова Наталья Юрьевна

город Хабаровск, 2025, другое, 58х70, +7 909 809 4768, burlakoiva_natalya@inbox.ru
В проекте VerbArt Venice Digital Edition 2026 работа Натальи Бурлаковой «Девочка. Начало золотой дороги» воспринимается как образ возвращенной памяти: личной, семейной и культурной. В основе произведения лежит детская вышивка, созданная по рисунку матери и спустя десятилетия переведенная художницей в живописную форму. Поэтому перед нами не просто изображение сказочной девочки, а многослойный артефакт времени, где ранний опыт рукоделия, материнский жест и зрелое осмысление судьбы складываются в единую художественную историю. Композиция сохраняет доверчивость наивного рисунка: фигурка кажется хрупкой, почти игрушечной, но именно эта внешняя простота придает образу редкую эмоциональную силу.

Яркая красная юбка, синяя блуза, зеленый венок на голове и розовый лепесток за спиной создают праздничную, почти обрядовую интонацию. Девочка будто вступает в пространство перехода: ее поза динамична, одна рука поднята к лицу, другая удерживает темный жезл, похожий на знак дороги или внутренней опоры. Пейзажный фон, написанный мягкими зелено-голубыми отношениями, не столько обозначает место, сколько открывает горизонт будущего. Особенно значим мотив «золотой дороги» — она прочитывается не как бытовая тропа, а как метафора выхода из испытаний к свету, достатку и освобождению от тягот прошлого.

В этой работе индивидуальная биография художницы соединяется с пластикой народного образа. Бурлакова не стилизует традицию поверхностно: она показывает, как культура живет в семейных вещах, в ткани, нитке, памяти детских занятий, в несовершенстве ручного труда. Случайный след, неровность вышивки, изменение первоначального мотива становятся не дефектами, а свидетельствами подлинности. Для коллекционного восприятия произведение ценно именно этой редкой природой происхождения: оно объединяет живопись, текстильную память и автобиографический миф. В контексте венецианского цифрового проекта VerbArt картина звучит как камерная легенда о начале пути, где детство не исчезает, а превращается в художественный капитал, способный говорить со зрителем на языке надежды и внутреннего возрождения.
Сова летит
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Бурлакова Наталья Юрьевна

город Хабаровск, 2025, Холст/масло, 72 см х 48 см 8 мм, + 7 909 809 4768, burlakova_natalya@inbox.ru
«Сова летит» Натальи Бурлаковой в рамках VerbArt Venice Digital Edition 2026 раскрывает тему родовой памяти через образ птицы-посредника между земным и невидимым пространством. История создания работы принципиальна: первоначальный рисунок принадлежал матери художницы, затем мотив существовал в форме деревянно-берестяного панно, а позднее был заново прожит автором в технике, соединяющей вышивку и масляную живопись. Такой путь от рисунка к ремесленному объекту и далее к живописному образу делает произведение актом наследования. Сова здесь не только персонаж фольклорного мира, но и знак продолжения разговора с ушедшим поколением.

Композиция построена на фронтальном, почти гербовом развороте крыльев. Птица не изображена в естественном полете; она словно явлена зрителю как символ, как охранительный знак, расправленный над голубым пространством фона. Голова с крупными глазами удерживает центр внимания, а белый ореол вокруг силуэта усиливает ощущение сакральной выделенности. В крыльях и нижней части тела мерцают орнаментальные цветочные мотивы — красные, желтые, зеленые, синие. Они превращают сову в живой узор, собранный из природных и мифологических элементов. Серо-коричневая фактура туловища возвращает образу земную плотность.

Важна и двойственность эмоционального звучания. Сова у Бурлаковой не пугает и не иллюстрирует конкретное поверье; она несет состояние внимательного ночного знания, внутренней настороженности и защиты. Художница оставляет в произведении пространство незаданного смысла: то, что не было спрошено у матери, становится художественной паузой, открытой для зрителя. Работа не пересказывает этнографический материал буквально, а показывает, как традиция существует через память жеста и бережное повторение линии. Для коллекционера эта вещь интересна как редкий пример синтеза семейного архива, нанайской орнаментальной чувствительности и авторского живописного опыта. В цифровом пространстве VerbArt Venice Digital Edition 2026 «Сова летит» становится образом культуры, которая продолжает движение — расправляет крылья в новом времени.
Крыса в нанайском халате
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Бурлакова Наталья Юрьевна

город Хабаровск, 2025, Холст/масло, 388 мм х 285 мм, + 7 909 809 4768, burlakova_natalya@inbox.ru
Работа Натальи Бурлаковой «Крыса в нанайском халате», представленная в контексте VerbArt Venice Digital Edition 2026, переводит фольклорный образ в пространство современного декоративного портрета. Перед зрителем не бытовая зарисовка животного, а персонаж с выраженной социальной и магической ролью. Крыса стоит фронтально, почти как участник обряда или маленький хранитель порога, облаченный в нарядный халат с орнаментами. Красные, белые и синие мотивы одежды контрастируют с зеленоватым фоном, благодаря чему фигура приобретает сценическую ясность и одновременно сохраняет игровую наивность народной картинки.

В произведении особенно важен диалог между внешней декоративностью и сложным кругом представлений, связанных с образом крысы в нанайской традиции. В авторском комментарии животное описывается как существо, чувствующее перемены судьбы, достаток и бедность, скрытую угрозу и нарушение порядка. Бурлакова не превращает эти поверья в прямую иллюстрацию; она создает образ, в котором тревожная мифология смягчена праздничной пластикой. Удлиненный хвост, внимательная мордочка, четкий силуэт и орнаментальный халат формируют двойной эффект: персонаж кажется одновременно забавным и серьезным, простым и многозначным. Эта двойственность делает работу особенно выразительной.

Техника создания также усиливает смысл. Изображение возникло из авторского эскиза, отредактированного матерью, затем существовало в форме панно из дерева и бересты и было вновь воплощено через вышивку, грунт и масло. Поэтому «Крыса в нанайском халате» несет в себе не только тему животного-символа, но и историю семейного соавторства, где образ проходит через разные материалы и поколения. Для зрителя, знакомого с современным интересом к локальным культурам, эта работа ценна не экзотикой, а способностью показать живой механизм традиции: страх, ирония, обереговая функция и память ремесла сосуществуют в одном небольшом формате. В рамках венецианского цифрового проекта VerbArt произведение звучит как камерный миф о достатке и уязвимости, о границе между домом и хаосом, о том, как народный знак может стать самостоятельным объектом современного искусства.
Котенок в корзинке
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Бурлакова Наталья Юрьевна

город Хабаровск, 2025, Холст/масло, 45 х45, +7 909 809 4768, burlakova_natalya@inbox.ru
«Котенок в корзинке» Натальи Бурлаковой в проекте VerbArt Venice Digital Edition 2026 кажется на первый взгляд самой мягкой и домашней работой серии, однако ее образная природа значительно сложнее прямого умиления. Круглая композиция с котенком, сидящим среди цветов и зелени, восходит к детской и семейной памяти: первоначальный рисунок был создан матерью художницы в 1970-е годы, затем вышит крестиком и использовался в оформлении детского стульчика. Уже эта история переводит изображение в категорию домашнего реликвария — вещи, которая хранит тепло быта, детство, материнскую заботу и способность предмета переживать свое первоначальное назначение.

В живописной версии котенок занимает центр словно маленький персонаж народной сказки. Черно-белая шерсть, поднятые ушки, внимательный взгляд и компактная поза создают ощущение доверчивой настороженности. Корзина, цветы и теплый охристый фон образуют замкнутое пространство защиты, почти колыбель. Но художница, опираясь на нанайские представления о кошке, вводит в этот ласковый образ скрытую амбивалентность. Кошка в фольклорном сознании может быть спутником дома, но одновременно связана с запретами, переменчивостью, непредсказуемой силой. Поэтому работа строится на тонком равновесии между уютом и настороженностью, между детской картинкой и серьезной системой поверий.

Пластически произведение особенно интересно тем, как декоративная ясность сочетается с памятью ручного труда. Контуры сохраняют характер вышивки, формы не стремятся к академической натуралистичности, но именно это придает образу достоверность. Котенок выглядит не нарисованным «с натуры», а извлеченным из семейного мифа, где каждый предмет и каждое животное имеют свое место в моральном и обрядовом порядке. Коллекционная ценность работы связана с редкостью такой трансформации: бытовой мотив из детского пространства становится самостоятельным произведением, в котором пересекаются наивное искусство, декоративно-прикладная традиция, живопись и этнокультурная память. В цифровой экспозиции VerbArt Venice Digital Edition 2026 «Котенок в корзинке» представляет не столько образ домашнего питомца, сколько образ самого дома — нежного, хрупкого, наполненного запретами, заботой и невидимыми правилами наследуемой культуры.
Тузик императора
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Бурлакова Наталья Юрьевна

город Хабаровск, 2025, Холст/масло, 58 см 2 мм х71 см, + 7 909 809 4768, burlakova_natalya@inbox.ru
В работе «Тузик императора» Наталья Бурлакова обращается к образу собаки как к существу, стоящему на границе домашнего, родового и защитного пространства. В рамках VerbArt Venice Digital Edition 2026 эта картина воспринимается как необычный портрет семейной памяти: белая мальтийская болонка, принадлежавшая брату художницы, превращена в почти иконный знак охраны. Лаконичная фигура на темно-синем фоне лишена случайных подробностей; собака показана фронтально, как маленький страж, обращенный прямо к зрителю. Ее белая шерсть, золотистый орнамент на груди и подчеркнутая симметрия придают образу торжественность, не отменяя его трогательной простоты.

Название содержит мягкую иронию: «император» здесь не властитель в историческом смысле, а домашний любимец, возведенный памятью в высокий статус. Бурлакова умеет сохранять подобные интонации без сентиментальности. Тузик выглядит одновременно игрушечным, парадным и обереговым. В нанайских представлениях, приведенных автором, собака способна видеть невидимое, реагировать на присутствие злого духа, предупреждать человека и защищать дом. Эта фольклорная функция не иллюстрируется буквально, но определяет внутреннюю силу портрета. Темный фон становится пространством ночного слуха и тревожной настороженности, а белая фигура — светлым пятном сопротивления, собранной доброй энергией.

Произведение создано в характерной для Бурлаковой технике, где вышивка, грунт и масляная живопись объединяются в сложную материальную поверхность. Этот способ работы важен не только как технология: он задает ритм медленного, почти обрядового формирования образа. Каждая деталь проходит через руку, через нить, через повторение и закрепление. Поэтому портрет Тузика несет в себе не фотографическое сходство, а память о присутствии. В коллекционном отношении работа ценна как пример современного этнодекоративного искусства, где личный семейный сюжет включается в систему традиционных представлений о защите дома. В проекте VerbArt Venice Digital Edition 2026 она расширяет понятие портрета: здесь изображено не только животное, но и отношение человека к невидимым силам, к дому, к близким, к тем маленьким существам, через которых культура говорит о доверии, верности и границе между безопасностью и хаосом.
На Ладожском озере
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Комаров Геннадий Константинович

Владимирская область, КП"Лесные озера", 2025, Холст/масло, 60х60, 8 910 404 92 64, genadiycomarov@yandex.ru
Пейзаж Геннадия Комарова «На Ладожском озере», представленный в VerbArt Venice Digital Edition 2026, открывает в проекте линию северной природы как пространства суровой красоты и внутренней собранности. Работа возникла после впечатлений от поездки по Русскому Северу, но художник не ограничивается передачей конкретного вида. Перед зрителем не туристический мотив, а живописное размышление о первозданной силе камня, воды и леса. Узкий поток или протока врезается между гранитными плитами, темная масса воды направляет взгляд в глубину, а вертикали сосен формируют торжественный, почти храмовый ритм северного ландшафта.

Композиция построена на контрасте движения и неподвижности. Камни на переднем плане тяжелы, материальны, они словно помнят долгую геологическую историю места. Вода, напротив, скользит между ними живым холодным дыханием. Фигура человека справа, маленькая по сравнению с природным окружением, не нарушает величия пейзажа, а помогает почувствовать масштаб: человек здесь не владелец пространства, а внимательный свидетель. Эта пропорция особенно характерна для зрелого мировосприятия Комарова, для которого природа является не фоном, а самостоятельным носителем памяти и нравственного равновесия.

Колорит картины строится на зеленых, охристых, серо-каменных и темно-водных отношениях. Свет не ослепляет, а постепенно раскрывает фактуру: мох, кору, влажный камень, просветы между деревьями. В этом нет эффектной декоративности; живопись держится на ощущении реального воздуха и на доверии к мотиву. Северная тема входит в общий художественный мир автора как продолжение его размышлений о родной земле: будь то Муром, Подмосковье, Владимирская область или Ладога, Комаров ищет в пейзаже точку внутреннего возвращения. Для коллекционера эта работа значима как часть позднего периода, где личная память художника расширяется до образа национального пространства. В контексте VerbArt Venice Digital Edition 2026 пейзаж звучит как тихий ответ на шум современной визуальности: он предлагает не событие, а созерцание, не эффект, а устойчивое переживание природной силы России.
Карачарово
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Комаров Геннадий Константинович

Владимирская область, КП "Лесные озера", 2024, Холст/масло, 80х50, 8 910 404 92 64, genadiycomarov@yandex.ru
«Карачарово» Геннадия Комарова в экспозиции VerbArt Venice Digital Edition 2026 соединяет жанр лирического пейзажа с историко-культурной памятью места. Село, связанное с образом Ильи Муромца, показано не как иллюстрация былины, а как живое пространство, где легенда существует внутри обычной сельской панорамы. Зеленые склоны, дома, дорога, церковные вертикали и открытое небо образуют протяженную композицию, в которой взгляд движется не к одному центру, а по волнам земли, словно повторяя медленное течение памяти. Даже небольшие детали здесь работают на ощущение длительности: деревья, крыши и дальние холмы складываются в образ места, пережившего множество человеческих поколений.

Художник работает с мотивом «малой Родины» без внешней патетики. Карачарово у него не превращается в открытку и не теряет бытовой достоверности. Напротив, сила картины заключается в том, что священное и легендарное проступают через реальный ландшафт: в зелени, в неровности деревенских крыш, в дальнем силуэте храма, в мягком изгибе дороги. Упоминание Троицкой церкви и часовни у источника Ильи Муромца помогает понять исторический слой произведения, но живописная энергия картины рождается прежде всего из ощущения земли, на которой миф стал частью повседневности.

Комаров выстраивает цветовую систему на насыщенных зеленых, синих и охристых отношениях. Его мазок сохраняет подвижность, не стремится к фотографической детализации, но уверенно удерживает пространственную цельность. Пейзаж кажется увиденным человеком, который не просто знает эту местность, а внутренне к ней принадлежит. В этом смысле «Карачарово» продолжает традицию русского пейзажа как жанра памяти: здесь природа, архитектура и история соединены в тихом чувстве благодарности. Для коллекционной оценки работа важна как часть цикла «Моя малая Родина», где личная биография художника входит в диалог с национальным культурным кодом. В международном цифровом проекте VerbArt Venice Digital Edition 2026 этот пейзаж представляет Россию не через громкий символ, а через укорененный образ места, где былинное прошлое, сельская жизнь и современный взгляд художника сосуществуют в одном живописном дыхании.
Муром
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Комаров Геннадий Константинович

Владимирская область, КП"Лесные озера", 2024, Холст/масло, 60х60, 8 910 404 92 64, genadiycomarov@yandex.ru
Картина Геннадия Комарова «Муром» занимает особое место в проекте VerbArt Venice Digital Edition 2026, поскольку соединяет личную память художника с панорамным образом одного из древнейших русских городов. Муром для автора — не абстрактная историческая тема, а город детства и юности, пространство, в котором биография совпадает с многовековым культурным слоем. Композиция строится как вид с высокого берега: слева раскрываются холмы, дома и храмовые силуэты, справа широко уходит водная гладь Оки, а дальний мост вводит в пейзаж знак современности. Благодаря этому прошлое и настоящее не противопоставлены, а включены в единую пространственную структуру.

Живописный язык работы основан на свободной, эмоциональной манере. Комаров не стремится к сухой топографической точности, хотя в картине присутствуют узнаваемые исторические ориентиры: Николо-Набережная церковь, Спасо-Преображенский монастырь, Козьмодемьянская церковь, памятник Илье Муромцу, новый мост через Оку. Эти элементы не перечисляются кистью как архитектурные факты; они становятся знаками памяти, всплывающими в едином цветовом потоке. Насыщенная синь реки, зеленые берега, теплые пятна строений и розово-золотистые просветы неба создают ощущение города, увиденного одновременно из настоящего и из внутреннего прошлого.

Особую роль играет перспектива. Высокий берег словно отделяет зрителя от воды и одновременно открывает ему широкий исторический горизонт. Муром предстает как место, где духовная вертикаль храмов, легендарный образ богатыря и инженерная линия современного моста соединяются без конфликта. Для позднего творчества Комарова это принципиально: художник пишет не только вид, но и преемственность, способность родной земли сохранять себя в смене эпох. В коллекционном отношении произведение значимо как зрелая работа цикла «Моя малая Родина», где пейзаж становится формой автобиографического свидетельства. В контексте венецианского цифрового проекта VerbArt картина звучит как образ культурной устойчивости: локальный русский город представлен не провинциально, а как самостоятельный центр памяти, духовности и живописной энергии.
Зима-20
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Комаров Геннадий Константинович

Владимирская область, КП"Лесные озера", 2025, Холст/масло, 60х40, 8 910 404 92 64, genadiycomarov@eandex.ru
«Зима-20» Геннадия Комарова в проекте VerbArt Venice Digital Edition 2026 обращена к теме исчезающих деревень Муромского района и потому воспринимается не только как зимний пейзаж, но и как художественное свидетельство о хрупкости сельского мира. В основу мотива легла деревня Пестенькино, бывшее село, от которого, по словам автора, осталось совсем немного. Однако картина не строится на прямой драматизации утраты. Ее эмоциональная сила возникает из тишины: заснеженные крыши, темные силуэты домов, низкая линия горизонта и холодное синее пространство неба создают ощущение остановленного времени.

Композиция выдержана строго и лаконично. Снежные поля занимают значительную часть холста, и эта пустота становится смысловой. Она не выглядит декоративным белым фоном; напротив, в ней чувствуется пространство, постепенно поглощающее следы человеческого присутствия. Дома и хозяйственные постройки кажутся маленькими островами памяти, едва удерживающимися в зимнем безмолвии. Тонкие вертикали деревьев, следы на снегу, приглушенный свет заката или рассвета усиливают состояние пограничности: деревня еще существует, но уже словно уходит из видимого мира.

Колорит картины построен на взаимодействии холодных голубых, серых и фиолетовых тонов с редкими теплыми отблесками. Благодаря этому пейзаж не становится мрачным; в нем есть прозрачность, воздух, сдержанная красота русской зимы. Комаров продолжает традицию отечественной пейзажной школы, но вводит в нее современную тему демографической и культурной утраты. Для него деревня — не фольклорный декор, а часть биографической и исторической ткани, исчезновение которой меняет внутренний облик страны. В коллекционном контексте «Зима-20» ценна как произведение позднего периода, где живописная мягкость соединяется с гражданской памятью. В цифровой экспозиции VerbArt Venice Digital Edition 2026 эта работа звучит особенно актуально: она говорит о сохранении не только природы, но и образов жизни, о необходимости увидеть красоту того, что может исчезнуть почти незаметно, без громких событий и внешней катастрофы.
Зима 3
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Комаров Геннадий Константинович

Владимирская область, КП"Лесные озера", 2024, Холст/масло, 30х40, 8 910 404 92 64, genadiycomarov@yandex.ru
Пейзаж Геннадия Комарова «Зима 3», включенный в VerbArt Venice Digital Edition 2026, продолжает тему деревень, уходящих из активной жизни окрестностей Мурома. В отличие от более панорамных работ автора, здесь пространство кажется камерным и почти безлюдным. Небольшие дома под тяжелыми снежными крышами, дорога или протоптанная тропа, уходящая в глубину, изгороди и приглушенное зимнее небо создают образ места, где человеческое присутствие ощущается прежде всего по следам. Жители могут быть за кадром, но сама деревня хранит их дыхание, труд и память.

Композиция строится на диагональном движении снежной дороги. Этот мотив особенно важен: дорога не оживляет пейзаж внешним действием, а задает тихий внутренний сюжет. Она ведет взгляд между домами, мимо темных линий заборов, к дальнему просвету неба. В живописи Комарова такая дорога часто становится метафорой возвращения — не прямого физического возвращения, а памяти, которая вновь и вновь проходит по местам детства, родства, утраченного уклада. Снег смягчает формы, но не стирает их полностью; деревня существует как полустертый, но еще читаемый текст.

Цветовая гамма держится на холодных голубых, серых и охристых оттенках. Небо с розовато-золотистыми просветами вносит в картину не надежду в прямом смысле, а тонкое чувство продолжающегося дня. Эта сдержанная световая нота не позволяет работе стать только документом исчезновения. Перед нами пейзаж памяти, где грусть уравновешена любовью к мотиву и вниманием к живописной фактуре. Для коллекционного восприятия «Зима 3» важна как часть серии о «умирающих» деревнях: она фиксирует не конкретную статистику, а эмоциональное состояние сельской России, которое редко становится предметом большого художественного разговора. В международном цифровом контексте VerbArt Venice Digital Edition 2026 произведение приобретает универсальное звучание. Оно говорит о малых местах, о домах без громких имен, о дорогах, по которым уходит целая культура, и о живописи как способе задержать это исчезновение в образе, достойном внимательного созерцания.

 
Зима 15
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В проекте VerbArt Venice Digital Edition 2026 картина Геннадия Комарова «Зима 15» раскрывается как часть большого размышления художника о судьбе русской деревни. Автор обращается к мотиву «умирающей крестьянской Руси» не через публицистическую прямолинейность, а через состояние зимней тишины, в которой исчезновение привычного уклада становится почти физически ощутимым. Перед зрителем раскрывается заснеженное пространство с редкими домами, оградами, деревьями и маленькой фигурой саней или повозки на первом плане. Масштаб человека здесь намеренно уменьшен: он не исчезает полностью, но оказывается включен в огромную белую среду, где природа словно медленно возвращает себе территорию памяти.

Живописная ткань произведения построена на тонких сближенных отношениях серого, голубого, молочного и приглушенно-зеленого. В отличие от эффектных зимних видов, основанных на декоративной яркости снега, Комаров пишет зиму как сложное атмосферное состояние. Крыши, деревья и дальние постройки растворяются в морозной дымке, линии становятся мягкими, почти воспоминательными. Особенно выразителен контраст между статичной массой деревни и движением маленькой темной упряжки: этот штрих оживляет пейзаж, но не отменяет общего чувства исторической паузы. Перед нами не жанровая сцена, а момент последнего присутствия.

Для художника, чья биография связана с Муромской землей и темой малой Родины, подобный пейзаж имеет значение личного свидетельства. Он пишет не «старину», а пространство, в котором хранятся следы труда, детства, семейной памяти и крестьянской устойчивости. Ценность работы заключается в соединении живописной сдержанности и глубокого культурного содержания. В международном цифровом контексте VerbArt Venice Digital Edition 2026 эта картина звучит как универсальный образ уходящего мира: локальная деревня Владимирской области превращается в символ хрупкости традиционного ландшафта, который нуждается не только в сохранении, но и в внимательном, благодарном взгляде. Поэтому работа воспринимается не как иллюстрация темы, а как собранный в живописи нравственный документ о месте, которое еще хранит человеческий след.
Золото осени 2
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«Золото осени 2» Геннадия Комарова в составе VerbArt Venice Digital Edition 2026 представляет русскую природу как пространство широты, света и внутренней свободы. В основе работы лежит ранний этюд Муромского периода, связанный с высоким левым берегом Оки. Художник строит композицию как раскрытую панораму: передний план с насыщенными осенними кустами и травами постепенно уводит взгляд к широкой водной глади, затем к дальним лесам и огромному облачному небу. Этот размах особенно важен для понимания произведения: пейзаж здесь становится не видом «с натуры», а образом дыхания родной земли.

Живописная манера Комарова энергична и материальна. Плотные мазки формируют облака, крону деревьев, береговые склоны и отражения в воде так, что природа кажется не неподвижной декорацией, а живой средой, наполненной внутренним движением. Синий, голубой и белый в верхней части картины противостоят горячим оранжевым, охристым и фиолетовым акцентам осени. Благодаря этому цветовая драматургия строится на диалоге воздуха и земли, прохлады реки и тепла увядающей листвы. Центральные кусты на склоне выступают как эмоциональный узел композиции: они держат передний план и одновременно направляют взгляд в бескрайнее пространство.

Работа важна и как свидетельство зрелого отношения художника к раннему материалу. Комаров возвращается к этюдам не ради реконструкции прошлого, а чтобы заново пережить найденный когда-то мотив. В этом проявляется особенность его позднего творчества: память не застывает, а продолжает работать как источник живописного обновления. Для коллекционного восприятия «Золото осени 2» ценно сочетанием классической русской пейзажной темы и свободной, современной фактуры. В венецианском цифровом проекте VerbArt картина показывает, что локальный вид Оки способен говорить на международном языке пейзажа — о горизонте, просторе, перемене времени года и той внутренней высоте, которую человеку дарит встреча с большой природой. Эта высота зрения превращает конкретный берег Оки в образ внутреннего обзора, где человек ощущает себя частью большего природного и исторического пространства.
Золото осени 17
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Картина «Золото осени 17» включена в VerbArt Venice Digital Edition 2026 как продолжение деревенско-пейзажного цикла Геннадия Комарова, посвященного окрестностям Мурома и живой ткани русской провинции. Перед зрителем не парадный вид и не пасторальная открытка, а фрагмент реально существующей деревни на дороге Муром — Владимир. Простая сельская улица, темные дома, обочины, уходящая вдаль дорога и осенние деревья складываются в образ места, где повседневность обладает собственной тихой выразительностью. Здесь нет внешнего события, но вся композиция наполнена ощущением движения времени.

Особую роль играет дорога. Она входит в картину снизу, разделяет пространство и ведет взгляд к светлому горизонту. В этом мотиве соединяются бытовая конкретность и символический подтекст: дорога связывает дома, деревню, прошлое и настоящее, личную память художника и широкий исторический путь российской земли. Слева вспыхивает золотая масса листвы, написанная густо и темпераментно; рядом с ней темные стены домов и голые ветви деревьев звучат более строго. Этот контраст создает тонкую драму поздней осени: природа еще сияет, но в ее сиянии уже присутствует предчувствие ухода.

Комаров работает цветом как носителем памяти. Желтые, медные и охристые тона не декоративны сами по себе; они выявляют достоинство простого сельского мотива, делают его значительным. Холодное серо-голубое небо и сдержанные зеленые пятна удерживают композицию от избыточной праздничности. Картина воспринимается как разговор о деревне, которая еще жива, но уже требует внимательного взгляда, пока ее образ не растворился в общей смене эпох. Для коллекционера произведение интересно своей честной интонацией: оно не идеализирует провинциальный ландшафт и не превращает его в социальный плакат. В пространстве VerbArt Venice Digital Edition 2026 «Золото осени 17» становится частью более широкой темы сохранения культурного пейзажа, где скромная деревенская дорога приобретает значение пути памяти. В этом равновесии между жизнью и уходом проявляется особая честность авторского взгляда, далекого от декоративной ностальгии.
Золото осени 12
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В работе «Золото осени 12» Геннадий Комаров обращается к одному из самых выразительных состояний русской природы — моменту, когда осенний лес отражается в спокойной воде и мир словно удваивает собственную красоту. В проекте VerbArt Venice Digital Edition 2026 эта картина продолжает пейзажный цикл, связанный с окрестностями древнего Мурома. Однако художник не стремится к документальному описанию конкретной точки. Его интересует состояние природы, в котором реальный берег, вода и цветовая вспышка листвы складываются в почти музыкальную композицию.

Картина построена на горизонтальном равновесии. Верхняя часть — берег с деревьями, лодкой и домами, нижняя — отражение, темное и мерцающее, где золотые, зеленые и красноватые массы распадаются на живописные пятна. Вода не просто копирует пейзаж, а превращает его в образ памяти: все формы становятся менее устойчивыми, более глубокими и внутренне подвижными. Слева и справа крупные деревья замыкают пространство, а светлая линия берега в центре действует как граница между явным и скрытым. Так простой мотив озера или речной заводи получает философскую глубину.

Колорит работы держится на напряженном сопоставлении теплого золота листвы и холодных сине-зеленых оттенков воды. Мазок плотный, свободный, но при этом композиция сохраняет ясность. Художник пишет осень не как увядание, а как высшую концентрацию жизненной энергии перед зимним покоем. В этом проявляется зрелость позднего периода Комарова: он видит природу не внешним глазом наблюдателя, а через личную память и благодарное чувство к родной земле. Для коллекционного восприятия «Золото осени 12» ценно именно этим соединением декоративной силы и внутренней сдержанности. В цифровом венецианском контексте VerbArt работа звучит универсально: она говорит о красоте отраженного мира, о том, что память всегда немного похожа на воду — сохраняет очертания, но делает их более глубокими, зыбкими и значимыми. Именно поэтому вода в картине становится не только природным мотивом, но и образом времени, в котором красота сохраняется через свое отражение.
Лес
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Картина Геннадия Комарова «Лес», представленная в VerbArt Venice Digital Edition 2026, развивает тему малой Родины через образ лесного пространства, связанного с окрестностями Мурома. В авторском комментарии возникает отсылка к былинным муромским лесам, где в предании действовал Илья Муромец. Но художник не иллюстрирует легенду буквально. Он показывает современный, конкретный уголок леса, в котором мифологическая память присутствует не как сюжет, а как особое напряжение пространства: в переплетении стволов, в резких диагоналях ветвей, в световых просветах между кронами.

Композиция построена почти без дальнего горизонта. Зритель словно оказывается внутри леса, под кронами, где взгляд движется не вдаль, а вглубь живописной материи. Стволы и ветви образуют сложный ритм: темно-синие и зеленоватые вертикали сталкиваются с оранжевыми и желтыми массами листвы, а белесые просветы неба создают ощущение мерцающего воздуха. В этой работе особенно заметна свобода мазка. Комаров не прописывает каждую деталь, но собирает лес из цветовых импульсов, сохраняя впечатление непосредственного переживания природы.

«Лес» отличается от панорамных пейзажей автора большей камерностью и почти экспрессивной плотностью. Здесь нет дороги, дома или водной глади, которые организуют пространство привычным образом. Лес существует как самостоятельный организм — тревожный, живой, многослойный. Он не угрожает зрителю, но требует внимания, потому что за декоративной красотой скрывается древняя сила места. В коллекционном отношении произведение важно как пример того, как Комаров расширяет тему родной земли: от деревни и реки он переходит к природной глубине, где история и легенда растворены в фактуре живописи. В международной цифровой экспозиции VerbArt Venice Digital Edition 2026 эта работа показывает, что русский лес может быть представлен не через фольклорную иллюстративность, а через современную пластическую энергию, через живую борьбу цвета, света и внутреннего движения. Эта плотность живописного пространства делает работу особенно современной, почти тактильной по ощущению присутствия внутри мотива.
Озеро на ближней даче
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«Озеро на ближней даче» Геннадия Комарова в проекте VerbArt Venice Digital Edition 2026 является не просто пейзажем подмосковного места, а образом семейной памяти. Автор называет это пространство местом силы: здесь выросли сын и внук, здесь частная история семьи соединяется с природным ритмом. Картина построена как вид на берег озера сквозь деревья. Передний план занимает изогнутая линия земли и травы, далее открывается вода, а за ней — противоположный берег, написанный мягкими желтыми, зелеными и охристыми пятнами. Пейзаж кажется спокойным, но внутри этой спокойности чувствуется глубокая ностальгическая энергия.

Композиция удерживается вертикалями стволов, которые задают ритм и одновременно создают эффект присутствия. Зритель не смотрит на озеро со стороны, а словно стоит в тени деревьев, на знакомой тропе, где каждый поворот берега связан с прошлым. Вода занимает небольшую, но важную часть пространства: она не доминирует, а действует как зеркальная пауза между ближним и дальним планом. Отражения и светлые просветы придают мотиву особую прозрачность. Осенние оттенки не выглядят торжественно-праздничными; они мягче, камернее, потому что речь идет не о величии природы вообще, а о личном ландшафте, в который вложены годы жизни.

Живописная манера Комарова здесь свободна, но сдержанна. Он пишет место не как фотографическое воспоминание, а как эмоциональную структуру. Деревья, берег, вода и дальний свет собираются в образ утрачиваемого времени, которое возвращается через цвет. Для коллекционного восприятия эта работа ценна своей интимной достоверностью: в ней отсутствует внешняя эффектность, зато есть подлинность пережитого пространства. В рамках VerbArt Venice Digital Edition 2026 картина расширяет представление о «малой Родине»: ею становится не только город или деревня, но и семейный берег, дачный сад, озеро, где биография нескольких поколений получает живописную форму. Поэтому работа звучит универсально — как размышление о местах, которые формируют человека незаметно, но навсегда.
Золото осени 5
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В картине «Золото осени 5» Геннадий Комаров обращается к мотивам ближней дачи в районе Зеленограда, где водоемы, холмы и лесные массивы стали основой целой серии работ об осеннем преображении природы. В контексте VerbArt Venice Digital Edition 2026 это произведение воспринимается как световая кульминация цикла: природа здесь не просто окрашена осенью, она буквально наполнена золотым свечением. Композиция вертикальна, что усиливает ощущение подъема: взгляд движется от темной водной полосы внизу к отраженным кронам, далее к яркому берегу и к деревьям, словно вспыхивающим на фоне ясного неба.

Особенно выразительна роль отражения. Вода занимает нижнюю часть картины и превращает береговой мотив в двойной образ. Отраженные желтые, оранжевые, зеленые и фиолетовые пятна не повторяют пейзаж буквально; они создают вторую, более зыбкую реальность. Благодаря этому работа приобретает медитативное звучание. Осень у Комарова предстает не только временем насыщенного цвета, но и временем внутреннего созерцания, когда привычный ландшафт становится зеркалом памяти. На дальнем плане угадываются темные силуэты строений или деревьев, но они не нарушают цельности природного впечатления.

Живопись в этой работе плотная, фактурная, энергичная. Мазок сохраняет след движения руки, поэтому золотая листва выглядит живой, почти пульсирующей. Художник не боится яркости, но удерживает ее благодаря холодным синим и темно-зеленым акцентам. Это не декоративная открытка, а зрелое пейзажное высказывание о красоте, которая возникает на границе изобилия и скорого исчезновения. Для коллекционного восприятия «Золото осени 5» важно как произведение, где личная дачная география получает универсальный художественный масштаб. В цифровой венецианской экспозиции VerbArt картина говорит о ценности ближайших мест: иногда большой пейзажный образ рождается не в знаменитом историческом центре, а у знакомого озера, увиденного в момент максимального светового напряжения. Такая интонация делает картину не только пейзажем сезона, но и образом редкого мгновения, когда природа достигает предельной полноты звучания.
Золото осени 4
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«Золото осени 4» Геннадия Комарова, представленное в VerbArt Venice Digital Edition 2026, связано с подмосковными мотивами Химкинского периода — березовой рощей в Куркино, поймой речки Сходни и теми природными пространствами, которые сопровождали художника в разные этапы жизни. Перед зрителем раскрывается березовый лес, написанный не как спокойный декоративный мотив, а как световая среда, почти полностью погруженная в золотой цвет. Вертикали белых стволов задают торжественный ритм, а желтая листва и травяная дорожка объединяют верх и низ композиции в единую сияющую массу.

Комаров использует мотив тропы как внутреннюю ось произведения. Она уходит вглубь рощи, но не ведет к конкретной цели; ее значение скорее эмоциональное. Это путь в память, в пространство прогулок, наблюдений, возвращений к природе, которая находится рядом с городом, но сохраняет способность давать человеку чувство тишины и обновления. Березы написаны обобщенно и одновременно характерно: их стволы с темными отметинами выделяются на фоне теплой листвы, а холодные голубоватые просветы создают ощущение воздуха между деревьями.

В колорите работы особенно важно сопоставление желтого золота и прохладных синих теней. Этот прием делает пейзаж живым, не однотонным. Осень не превращается в плоскую декоративность; она дышит, меняется, мерцает. В отличие от широких видов Оки или деревенских дорог, здесь художник сосредоточен на внутреннем пространстве рощи, на ритме стволов и световом потоке. Для коллекционного восприятия «Золото осени 4» ценно как произведение, соединяющее традицию русской березовой темы с личной, современной пластикой автора. В контексте VerbArt Venice Digital Edition 2026 эта работа представляет российский пейзаж не как музейный стереотип, а как живой опыт человека, который сохраняет связь с природой в городской и пригородной жизни. Березовая роща становится здесь не символом по привычке, а подлинным пространством внутреннего движения. Поэтому привычный мотив березника приобретает личную интонацию и перестает быть обобщенным знаком, становясь частью прожитой биографии.
Сад 1
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Картина Геннадия Комарова «Сад 1» в проекте VerbArt Venice Digital Edition 2026 обращена к мотиву ближней дачи в Солнечногорском районе Московской области, где находился большой разноплановый сад. В отличие от осенних и зимних работ художника, здесь доминирует ощущение весеннего или раннелетнего пробуждения. Композиция строится на ритме деревьев, чьи кроны раскрываются на фоне синего, лилового и белого неба. Земля написана широкими зелеными и темно-синими пятнами, а стволы и ветви образуют сложный рисунок, напоминающий живую графику сада.

Сад у Комарова — не декоративная зона отдыха, а пространство семейного времени. Он хранит следы ухода, ожидания, сезонных перемен, детских и взрослых воспоминаний. Художник передает это не через подробное описание участка, а через эмоциональную температуру цвета. Голубые и розовато-лиловые мазки в кронах создают ощущение света, проходящего сквозь ветви; желтые и зеленые пятна земли удерживают мотив в реальности. Сад кажется одновременно конкретным и сновидческим: его можно узнать как дачный уголок, но он уже преобразован памятью, где каждое дерево становится знаком прожитого периода.

В этой работе особенно заметна поздняя свобода живописи Комарова. Мазок открыт, фактура активна, цветовые отношения смелее, чем в традиционном реалистическом этюде. Но за внешней экспрессией сохраняется ясный пейзажный строй: деревья организуют глубину, свет задает направление, а нижняя темная полоса земли собирает композицию. Для коллекционера «Сад 1» интересен как произведение, где тема малой Родины расширяется до интимного семейного пространства. Это не Муромская панорама и не деревенская улица, а сад, в котором частная жизнь становится частью художественной памяти. В международном цифровом контексте VerbArt Venice Digital Edition 2026 картина звучит как размышление о культурной ценности личных мест: именно такие сады, берега и дачи часто формируют человека не меньше, чем большие исторические ландшафты. В этом смысле сад написан как живая система памяти, где природная форма и семейная история неразделимы.
Снежная зима 2026 года
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«Снежная зима 2026 года» завершает данный блок работ Геннадия Комарова в проекте VerbArt Venice Digital Edition 2026 и переносит зрителя в пространство дальней дачи в поселке «Лесные озера». Автор называет это место «земным раем», однако картина не превращается в бытовое перечисление удобств или инфраструктуры. Художник выбирает самый убедительный язык — язык зимнего света. На холсте видны желтые дома под высокими снежными крышами, сугробы, ограды, тонкие линии проводов и глубокое синее небо. Пространство кажется обжитым, но не шумным; оно наполнено чистым морозным воздухом и ощущением защищенности.

Композиция построена на контрасте теплых архитектурных пятен и холодной снежной среды. Желтые фасады домов не выглядят случайным цветовым акцентом: они становятся знаками человеческого присутствия, тепла и устойчивого уклада. Снег написан не белой пустотой, а множеством голубых, серых и сиреневых оттенков. Его волнообразные массы на переднем плане создают почти скульптурную пластику, а темные линии проводов и столбов вводят современную ноту, удерживая пейзаж в реальном времени. Перед нами не идеализированная деревенская старина, а современное поселение, увиденное как место покоя.

В позднем творчестве Комарова пейзаж часто становится формой благодарности. Эта работа особенно ясно показывает, что художнику важно не только вспоминать исчезающие деревни, но и фиксировать пространства, где жизнь продолжается, где природа и человеческий быт могут существовать в равновесии. Картина обладает коллекционной ценностью как произведение 2026 года, отражающее текущий этап авторского пути и его связь с собственной мастерской, домом, повседневной средой. В контексте VerbArt Venice Digital Edition 2026 «Снежная зима 2026 года» звучит как современный русский зимний пейзаж без нарочитой эффектности: его сила в ясности, в сочетании синего неба, желтых домов и глубокого снега, в спокойном утверждении того, что место жизни тоже может быть художественным событием. Эта сдержанная точность делает полотно убедительным свидетельством современной частной жизни, включенной в большой пейзажный рассказ художника.

 
Зима 17
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В проекте VerbArt Venice Digital Edition 2026 картина Геннадия Комарова «Зима 17» воспринимается как тихое продолжение большого пейзажного цикла автора о родных местах, Подмосковье, Владимирской области и поселке «Лесные озера». В отличие от драматических сюжетов об исчезающих деревнях, здесь на первый план выходит не мотив утраты, а состояние зимней сосредоточенности. Перед зрителем раскрывается светлый заснеженный ландшафт: дорога, уходящая между деревьями, небольшие дома, желтые отблески неба и темные вертикали стволов, которые удерживают композицию от растворения в белизне. Пространство кажется почти безлюдным, но не пустым: в нем ощущается присутствие жизни, укрытой снегом и тишиной.

Комаров строит образ на тонком равновесии холодного и теплого. Голубые тени в сугробах, серо-синие деревья и белесая даль вступают в диалог с мягким желтым светом, идущим из глубины картины. Этот свет важен как эмоциональный центр работы: он не превращает пейзаж в декоративную зимнюю открытку, а сообщает ему ощущение надежды и внутреннего тепла. Деревья написаны свободно, почти графически, их ветви образуют хрупкую сетку, сквозь которую проступает небо. Снег же становится не просто покровом, а пластической массой, организующей движение взгляда от переднего плана к домам и дальше, в глубину зимнего пространства.

Для художника, чья биография связана с темой малой Родины, подобный мотив имеет значение личного свидетельства. Комаров пишет не абстрактную природу, а место, где человеческая память закрепляется в изгибе дороги, силуэте крыши, расположении деревьев. Живописная ценность работы заключается в сдержанности: автор не усиливает пейзаж внешними эффектами, а доверяет мягкому свету, ритму стволов и чистоте снежной плоскости. В международном цифровом контексте VerbArt Venice Digital Edition 2026 «Зима 17» звучит как образ бережной памяти о пространстве жизни. Это произведение показывает русскую зиму не как символ суровости, а как состояние покоя, в котором простая дачная или деревенская среда обретает достоинство художественного события.
Горный Алтай
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Картина Геннадия Комарова «Горный Алтай», представленная в VerbArt Venice Digital Edition 2026, открывает в каталоге особую линию — цикл «Малая Родина друга». В отличие от муромских и подмосковных пейзажей, связанных с личной географией художника, здесь образ места рождается через память о близком человеке и через фотографии, переданные другом Владимиром Сайко. Поэтому произведение имеет двойную природу: оно обращено к величию Алтая и одновременно становится жестом благодарности, попыткой сохранить в живописи не только красоту земли, но и человеческую связь, которая привела художника к этому мотиву.

Композиция построена как широкая горная панорама. На дальнем плане возвышаются снежные вершины, написанные крупными светлыми мазками; ниже располагаются охристые, бурые, фиолетовые и сине-зеленые холмы, словно развернутые слоями памяти. В центре и на переднем плане появляется выразительный желтый куст или дерево с разветвленным темным стволом. Этот мотив становится не просто декоративным акцентом, а живым знаком присутствия: на фоне гигантских гор он напоминает о хрупкой, но стойкой жизни. Цвет в работе насыщен и напряжен. Холодная синева снегов и неба противопоставлена горячей земле, а густая фактура мазка делает горный рельеф почти осязаемым.

Комаров не стремится к фотографической точности. Его задача — передать впечатление от пространства, которое превосходит человека масштабом и вызывает чувство возвышенного. Алтай предстает не туристическим видом, а внутренним ландшафтом памяти: здесь слышен отклик на дружбу, утрату, восхищение и благодарность. Для коллекционного восприятия работа важна как редкий для автора выход за пределы родной средней полосы, при этом сохранивший его главную тему — связь места и судьбы. В контексте VerbArt Venice Digital Edition 2026 «Горный Алтай» расширяет представление о российском пейзаже: рядом с образом деревни, реки и сада возникает горная страна, где личное воспоминание соединяется с монументальностью природы. Картина говорит о том, что малая Родина может быть передана другому человеку как духовное наследство — и в живописи обрести новую жизнь.
Альпийские луга Горный Алтай
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«Альпийские луга Горный Алтай» Геннадия Комарова в проекте VerbArt Venice Digital Edition 2026 раскрывает алтайский цикл художника через мотив цветения. Если в работе «Горный Алтай» основное напряжение создавали дальние вершины и широкий рельеф, то здесь зритель оказывается ближе к земле: передний план заполнен полевыми цветами, голубыми и оранжевыми пятнами, поднятыми над зеленой травой. За этим живым ковром открываются темные горные массы и холодные снежные пики. Такая композиция соединяет два масштаба — хрупкий, почти мгновенный мир цветка и древнюю устойчивость горного хребта.

Живописная драматургия построена на движении от насыщенного переднего плана к величественной дали. Оранжевые цветы, написанные крупными, уверенными мазками, вспыхивают как маленькие солнца на фоне сине-зеленого луга. Голубые цветы и холодные оттенки гор поддерживают связь с небом и снегом, не позволяя композиции стать однозначно теплой. Комаров создает не ботаническое описание, а образ природного изобилия в момент высшей полноты. Луг у него не статичен: мазки травы и цветов направлены в разные стороны, из-за чего пространство кажется подвижным, наполненным ветром и светом.

Эта работа особенно важна в цикле «Малая Родина друга», потому что передает не столько топографию Алтая, сколько чувство щедрости земли, о которой художнику рассказывали и которую он переживает через живописное воображение. Память о друге здесь звучит не траурно, а светло: природа становится формой продолжения разговора. Для коллекционера картина ценна своим эмоциональным равновесием — в ней есть декоративная сила, но она подкреплена серьезным переживанием места. В цифровой венецианской экспозиции VerbArt это произведение представляет Горный Алтай как пространство не только величия, но и расцвета, где каждая цветовая вспышка на лугу становится знаком жизненной энергии. В нем звучит мысль, близкая всему проекту: культура памяти сохраняет не только лица и биографии, но и ландшафты, которые были кому-то дороги и потому заслуживают художественного бессмертия.
Кучерпинское озеро. Лошади
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Картина «Кучерпинское озеро. Лошади» в составе VerbArt Venice Digital Edition 2026 продолжает алтайский цикл Геннадия Комарова и занимает в нем особое место благодаря соединению пейзажа и анималистического мотива. Перед зрителем раскрывается горное озеро с неподвижной, темной, зеркальной гладью. По берегу стоят лошади: белая фигура слева и несколько темных силуэтов ближе к центру. Их присутствие меняет характер пейзажа. Озеро и горы перестают быть только величественной природной декорацией; пространство обретает дыхание, становится обитаемым, включенным в естественный ритм жизни.

Композиция строится на глубокой симметрии и контрасте. Горные склоны опускаются к воде с двух сторон, словно образуя чашу, внутри которой сосредоточена тишина. Отражения в озере усиливают ощущение замкнутого мира, где верх и низ, реальность и ее зеркальный двойник существуют в равновесии. Белая лошадь на первом плане является главным световым акцентом. Она выделяется на фоне синей воды и темных склонов, но не нарушает гармонии; напротив, ее спокойная поза подчеркивает величие момента. Маленькая группа лошадей рядом создает ощущение доверия к месту, будто животные знают этот берег лучше человека.

В живописном отношении работа основана на мощном сопоставлении холодных синих, темно-зеленых и ярких травяных тонов. Плотная фактура мазка делает горы материальными, а воду — тяжелой и глубокой. Для Комарова, работающего в этой серии по фотографиям друга, подобный сюжет становится не просто изображением знаменитого озера, а способом сохранить память о чужой малой Родине как о собственном переживании. Картина обладает коллекционной выразительностью именно благодаря этому сочетанию: она красива, но не поверхностна; панорамна, но наполнена интимной благодарностью. В контексте VerbArt Venice Digital Edition 2026 «Кучерпинское озеро. Лошади» звучит как образ природного согласия. Здесь нет человеческого героя, но есть жизнь, тишина, отражение и высокогорный свет — все то, что превращает пейзаж в пространство духовного покоя.
Природа Горного Алтая

[image: Иллюстрация]

Комаров Геннадий Константинович

Владимирская область, КП"Лесные озера", 2024, Холст/масло, 60х60, 8 910 404 92 64, genadiycomarov@yandex.ru
В работе «Природа Горного Алтая» Геннадий Комаров создает один из наиболее цельных панорамных образов алтайского цикла, представленного в VerbArt Venice Digital Edition 2026. Пространство картины раскрывается сверху вниз: облачное небо и снежные вершины переходят в зеленые горные склоны, затем в синюю водную гладь и темные лесные массивы. Перед зрителем не отдельный мотив, а сложная природная система, где вода, горы, лес и свет существуют как единый организм. Эта цельность особенно важна для понимания авторского замысла: Алтай показан не как набор красивых видов, а как мир, обладающий собственной внутренней гармонией.

Живопись Комарова здесь энергична и обобщающа. Он не растворяется в подробностях, а строит пейзаж крупными массами цвета. Синева озера становится центром композиции, в нее как бы стекаются линии склонов и лесов. Зеленые берега и темные хвойные участки задают ритм глубины, а снежные вершины на дальнем плане открывают пространство к небу. Особенно выразительны облака, написанные свободными широкими мазками: они повторяют движение гор и усиливают ощущение природной мощи. Цветовая гамма насыщена, но не случайна: холодные голубые и синие оттенки уравновешены теплыми зелеными и желтоватыми участками земли.

Как часть серии «Малая Родина друга», эта картина несет в себе не только созерцательное, но и мемориальное содержание. Художник вглядывается в Алтай через память о человеке, для которого эти места были родными. Поэтому пейзаж получает особую этическую глубину: он становится формой уважения к чужой биографии и к земле, с которой эта биография была связана. Для коллекционного восприятия произведение ценно как пример зрелого синтеза: Комаров соединяет традицию российского реалистического пейзажа с более свободной, почти экспрессивной пластикой. В международном пространстве VerbArt Venice Digital Edition 2026 «Природа Горного Алтая» говорит о величии природного наследия, которое не нуждается в эффектной театрализации. Его сила — в полноте, в ясной структуре ландшафта, в ощущении простора, где человек мал, но его память способна сохранить и передать красоту увиденного мира.
Река Чуя
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Комаров Геннадий Константинович

Владимирская область, КП"Лесные озера", 2024, Холст/масло, 60х60, 8 910 404 92 64, genadiycomarov@yandex.ru
Картина Геннадия Комарова «Река Чуя» в проекте VerbArt Venice Digital Edition 2026 обращена к одному из ключевых образов Горного Алтая — реке, давшей имя легендарному Чуйскому тракту. В авторском комментарии важна связь с дорогой, воспетой в песнях, однако на полотне главным становится не транспортный путь, а сама природная артерия, прорезающая горное пространство. Бирюзовая вода изгибается между темными склонами, образуя выразительную дугу, которая ведет взгляд из переднего плана в глубину долины. Река здесь не просто элемент пейзажа, а сила движения, память пути и знак непрерывности.

Композиция построена на контрасте открытого русла и тяжелых горных масс. Темные сине-зеленые склоны сжимают пространство справа и слева, а светлая лента воды словно раздвигает его, создавая перспективу. На берегах видны теплые охристые и фиолетовые участки земли, холодные галечные отмели, небольшие темные пятна растительности. Эти цветовые отношения делают пейзаж сложным и драматичным: природа Алтая показана не как идиллия, а как мощная территория, где красота связана с напряжением формы. Небо, написанное серыми и голубыми мазками, усиливает ощущение переменчивой погоды и суровой высоты.

В цикле «Малая Родина друга» этот мотив особенно значим. Река становится образом движения памяти: она несет в себе следы маршрутов, рассказов, фотографий, человеческих встреч и утрат. Комаров, не будучи уроженцем Алтая, входит в этот ландшафт через доверие к памяти другого человека и переводит ее на язык живописи. Для коллекционного восприятия работа привлекательна не только эффектным пейзажем, но и внутренней драматургией пространства: зритель почти физически ощущает, как вода прокладывает путь между каменными массивами. В цифровом венецианском контексте VerbArt «Река Чуя» расширяет тему российской природы до образа пути. Это произведение говорит о том, что ландшафт может быть биографией: река хранит движение времени, дорога — движение человека, а картина соединяет их в едином живописном свидетельстве.
Аральское сияние
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Ли Вячеслав Николаевич

Казахстан,Астана, 2022, Холст/масло, 100х129, +7 701 012 7248, mrvnlee@mail.ru
В проекте VerbArt Venice Digital Edition 2026 картина Вячеслава Ли «Аральское сияние» звучит как философско-экологическое высказывание, соединяющее личную тревогу автора с темой ответственности цивилизации перед будущим. Произведение построено на резком противостоянии двух пространств: слева — холодная голубизна воды, растворенная в призрачном сиянии, справа — желтая пустынная зона, словно выжженная памятью катастрофы. Между ними протянута линия колючей проволоки, которая превращает природный пейзаж в территорию запрета и боли. Эта граница не только физическая; она разделяет надежду и безысходность, живую воду и обезвоженную землю, прошлое Арала и его трагическое настоящее.

Образный ряд картины сложен и многозначен. Ржавый корабль, оставшийся в песках, напоминает о море, которое отступило, оставив после себя не только экологическую рану, но и сломанный человеческий уклад. Фигура женщины и тонкий силуэт в красном вводят в композицию мотив уязвимости: человек здесь не повелитель природы, а существо, зависимое от ее судьбы. Особенно сильный символ — эмбрион внутри огромной ладони или сосуда, освещенный желтым полем. Этот образ говорит о будущем поколении, которое еще не может защитить себя, но уже включено в последствия решений, принятых до его рождения. Радужное свечение слева не отменяет трагедии, но удерживает картину от окончательной безысходности.

Для Вячеслава Ли, пришедшего в живопись после долгой научной и педагогической биографии, подобная работа особенно показательна: в ней чувствуется мышление исследователя, привыкшего видеть связь между явлениями, и художника, ищущего эмоциональную форму для сложной темы. Живопись не иллюстрирует катастрофу буквально, а создает метафорическое пространство, где каждый предмет становится знаком. Коллекционная значимость произведения связана с его актуальностью и редким соединением экологической проблематики, сюрреалистической образности и личной интонации. В контексте VerbArt Venice Digital Edition 2026 «Аральское сияние» представляет современное искусство Казахстана как голос памяти и предупреждения. Картина заставляет смотреть на красоту не как на утешение, а как на ответственность: сияние возможно только там, где человек еще способен увидеть, что именно он рискует потерять.
Весенний Променад
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Ли Вячеслав Николаевич

Казахстан,Астана, 2022, Холст/масло, 110х95, +7 701 012 7248, mrvnlee@mail.ru
1 место, XIII Международная выставка-конкурс современного искусства, SPBARTWEEK.RU, 5-10 июля 2022 год. Санкт-Петербург.

«Весенний Променад» Вячеслава Ли, представленный в VerbArt Venice Digital Edition 2026, раскрывает весну не как безмятежное обновление, а как вихрь первичных энергий, где все живое находится в движении, споре и игре. Композиция построена на столкновении фантастических персонажей: крупная рыба с зеленовато-красным телом, птица с белым оперением и ярким клювом, тонкая женская фигура справа, поднявшая светлый шар. Эти образы не подчинены бытовой логике; они существуют в пространстве сна, цирка, мифа и внутреннего театра, где природные силы обретают гротескные, почти карнавальные формы.

Живописное пространство картины наполнено голубыми, розовыми, красными и зелеными вспышками. Фон не имеет устойчивой глубины: он скорее напоминает атмосферу, в которой фигуры возникают и растворяются. Благодаря этому «променад» становится не прогулкой по конкретному месту, а прохождением через состояние весеннего хаоса. Рыба и птица, написанные свободно и иронично, несут в себе импульс инстинкта, напора, желания. Женская фигура, напротив, кажется невесомой и почти световой; она удерживает шар как знак равновесия или нового солнца. В этом взаимодействии рождается главное напряжение работы: грубая жизненная энергия не уничтожает хрупкость, а нуждается в ней, чтобы обрести форму.

Вячеслав Ли в своем проекте говорит о человеке, оказавшемся перед лицом меняющейся реальности. «Весенний Променад» переводит эту тему в аллегорический и игровой регистр. Здесь нет прямой драмы, но есть ощущение мира, который только собирается из красок, жестов и противоречий. Коллекционная ценность произведения связана с узнаваемым авторским языком: научная рациональность биографии художника неожиданно соединяется с живописной свободой, фантазийностью и мягкой иронией. В цифровом венецианском контексте VerbArt картина воспринимается как современная притча о балансе. Весна у Ли — это не только пробуждение природы, но и испытание: чтобы пройти через обновление, необходимо удержать легкость там, где действуют мощные, неуправляемые силы жизни.
Свободная Индейка
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Ли Вячеслав Николаевич

Казахстан ,Астана, 2021, Холст/масло, 120х100, +7 701 012 7248, mrvnlee@mail.ru
3 место, XIII Международная выставка-конкурс современного искусства, SPBARTWEEK.RU, 5-10 июля 2022 год. Санкт-Петербург.

Картина Вячеслава Ли «Свободная Индейка» в проекте VerbArt Venice Digital Edition 2026 превращает, казалось бы, гротескный и даже комический мотив в выразительную аллегорию освобождения. На полотне изображена крупная белая птица, поднятая в динамичном развороте над волнообразным сине-голубым пространством. Ее тело распластано, крылья раскрыты, красная голова напряженно выдвинута вперед, а в когтях она держит факел. За фигурой возникает большое золотистое сияние, похожее одновременно на солнце, нимб и театральный круг света. Благодаря этому индейка перестает быть бытовым персонажем и превращается в героиню собственного мифа.

Композиция строится как сцена прорыва. Внизу видна бурная волна, рядом — красный круг, напоминающий спасательный круг или след прежней зависимости. Птица отрывается от этой стихии и оказывается в зоне желтого света. Факел в ее лапе задает очевидную ассоциацию со свободой, но Ли трактует этот символ не торжественно-официально, а иронично и лично. Свобода здесь не даруется высокому герою; ее присваивает существо, которое в культурной традиции часто связано с жертвенностью, пищевым ритуалом, предопределенной участью. В этом переворачивании ролей и заключается сила произведения.

Цветовая палитра картины усиливает смысл трансформации. Белое оперение звучит на фоне желтого сияния и голубой стихии как знак выхода из прежней среды. Красные акценты головы, факела и круга вводят нервный ритм, напоминая, что освобождение не бывает без напряжения. Для Вячеслава Ли, чье творчество связано с личным переосмыслением судьбы, утрат и нового жизненного этапа, эта работа может восприниматься как образ внутренней независимости. Ее коллекционная ценность заключается в редком сочетании юмора, символической ясности и живописной свободы. В контексте VerbArt Venice Digital Edition 2026 «Свободная Индейка» расширяет тему современного искусства: она показывает, что серьезное высказывание не обязано быть мрачным. Ирония здесь становится формой достоинства, а фантастическая птица — знаком того, что даже предписанную роль можно преодолеть, если превратить ее в полет.
Дачный терем
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Ли Вячеслав Николаевич

Казахстан ,Астана, 2024, холст/акрил, 30х40, +7 701 012 7248, mrvnlee@mail.ru
2 место, «Поэзия окружающей реальности» Международная выставка-конкурс современного искусства,2024

«Дачный терем» Вячеслава Ли, включенный в VerbArt Venice Digital Edition 2026, представляет архитектурный образ как живое, фантазийное существо. На полотне видна высокая красно-оранжевая постройка с мягко изогнутым корпусом и зеленовато-желтой крышей, стоящая на низком основании среди травы и неба. Дом кажется одновременно башней, грибом, сторожевой фигурой и героем детского сна. Его вертикаль немного отклонена, формы не подчинены строгой геометрии, окна светятся теплыми пятнами. Благодаря этому здание не воспринимается как объект строительства; оно становится характером, настроением, воплощением человеческой фантазии о защищенном и свободном пространстве.

Живописная манера работы подчеркнуто открыта. Ли не стремится к архитектурной точности: его интересует не конструкция, а эмоциональная природа дома. Красные и коричневые мазки корпуса создают ощущение тепла, почти телесности; зеленая крыша напоминает природный покров; голубое небо с белыми облаками придает композиции легкость и немного театральную условность. Вдали угадываются небольшие силуэты и элементы пейзажа, но они не конкурируют с главным образом. Терем стоит как самостоятельная фигура на границе реального дачного мотива и внутренней мифологии.

В контексте творчества Вячеслава Ли эта картина важна как пример его способности соединять бытовое наблюдение с фантастическим преображением. После долгой профессиональной жизни, связанной с наукой, образованием и управлением, художник обращается к живописи как к территории свободного конструирования мира. «Дачный терем» можно понимать как символ такого внутреннего самостроя: человек создает свой дом не только из материалов, но и из памяти, мечты, иронии, ощущения безопасности. Коллекционная выразительность произведения связана с его камерностью и узнаваемой авторской интонацией — мягкой, немного наивной, но философски точной. В международном цифровом проекте VerbArt Venice Digital Edition 2026 эта работа говорит о ценности личной архитектуры воображения. Терем Ли — не памятник и не утилитарное строение, а образ места, где индивидуальная свобода получает форму, крышу, окна и собственный свет.

 
Увядание
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Ли Вячеслав Николаевич

Казахстан ,Астана, 2024, холст/акрил, 30х40, +7 701 012 7248, mrvnlee@mail.ru
3 место, Международная выставка-конкурс современного искусства «Поэзия окружающей реальности»,4-26 июня 2024 год, Москва

В полотне «Увядание» Вячеслав Ли обращается не к внешней драме старения, а к тонкому состоянию исчезновения формы в свете. Женская фигура, написанная мягкими, почти текучими линиями, словно находится между телесным присутствием и воспоминанием о себе. Ее желто-зеленый силуэт возникает на границе холодного синего пространства и теплого сияния, благодаря чему изображение приобретает не бытовой, а почти музыкальный характер. Здесь важна не анатомическая точность, а движение внутренней энергии: тело не стоит, а растворяется, превращаясь в след, в световую оболочку, в знак прожитого опыта. Художник строит композицию на контрасте плотной цветовой зоны слева и высветленного поля справа, создавая ощущение перехода из мира тревоги в область умиротворенного молчания. Для проекта VerbArt Venice Digital Edition 2026 эта работа значима как образ позднего прозрения: личная тема превращается в универсальное размышление о хрупкости человеческого существования.

Особая выразительность произведения связана с тем, что Ли не изображает увядание как поражение. Напротив, в его живописи оно становится формой освобождения от лишнего, очищением образа до главного движения. Фигура сидит будто на зыбкой опоре, но сама линия тела сохраняет достоинство и внутренний ритм. Цветовая среда напоминает не фон, а пространство памяти, где синие и белесые размывы вступают в диалог с теплым желтым центром. Это не рассказ о конце, а размышление о цикле, в котором зрелость, утрата и свет не противоречат друг другу. В биографии художника, пришедшего к активной живописи после долгого научного и педагогического пути, подобный мотив воспринимается особенно убедительно: полотно фиксирует опыт человека, знающего цену времени. Коллекционная ценность работы заключается в ее камерной философской концентрации и в редкой для современного искусства способности говорить о конечности без риторики отчаяния, через мягкую пластику цвета и внимательное созерцание. Дополнительную глубину образу придает почти акварельная прозрачность границ: зритель видит не исчезновение красоты, а ее переход в другое состояние, где важнее не внешняя молодость, а сохраненная способность светиться изнутри.
Шепот
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Ли Вячеслав Николаевич

Казахстан ,Астана, 2024, Холст/масло, 38х54, +7 701 012 7248, mrvnlee@mail.ru
2 место, SPBARTWEEK.RU, 6-11 августа 2024 год. St. Petersburg Art Week

«Шепот» построен как психологический вихрь, в котором конкретный сюжет уступает место движению импульса. Пятна охры, алого, зеленоватого и пепельно-серого цвета не складываются в ясную предметную сцену, а создают напряженную среду внутреннего разговора. Кажется, будто зритель видит не событие, а момент до поступка, когда желание еще не стало действием, но уже нарушило равновесие. В этой работе Ли использует экспрессионистскую свободу мазка не как декоративный прием, а как способ показать неустойчивость человеческой воли. В центре композиции ощущается сгущение страсти, вокруг которого вращаются обрывки форм, напоминающие голоса, тени, вспышки памяти. Картина включается в Venice Digital Edition 2026 как произведение о невидимой стороне современности: о том, что самые важные конфликты часто происходят не в политическом или социальном пространстве, а в глубине личности, в области едва различимых психологических сигналов.

Ценность «Шепота» состоит в том, что художник не иллюстрирует искушение, а переводит его в пластический язык. Грубые, пастозные касания кисти соседствуют с размытыми участками, благодаря чему поверхность полотна воспринимается как поле борьбы между плотностью материи и исчезающим следом. Теплая палитра не выглядит праздничной: в ней есть жар, тревога, почти болезненное свечение. Холодные зоны удерживают композицию от полного распада и вводят мотив сомнения. Этот баланс особенно характерен для позднего авторского языка Вячеслава Ли, где личная биография, опыт утрат и наблюдение за турбулентным временем соединяются с интересом к философской аллегории. Работа не дает зрителю готового ответа, кто произносит этот шепот и к чему он призывает. Она оставляет пространство для собственного узнавания. Именно поэтому произведение обладает выставочной и коллекционной силой: оно работает не только как живописная абстракция, но и как точная модель внутреннего состояния, которое невозможно передать прямым повествованием. В этом смысле полотно сохраняет качество открытого вопроса: оно не навязывает единственную моральную трактовку, а заставляет различать собственные внутренние колебания в самой фактуре живописи.
Доставка Весны
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Ли Вячеслав Николаевич

Казахстан ,Астана, 2022, Холст/масло, 127х102, +7 701 012 7248, mrvnlee@mail.ru
3 место, XIII Международная выставка-конкурс современного искусства, SPBARTWEEK.RU, 5-10 июля 2022 год. Санкт-Петербург.

«Доставка Весны» — одна из наиболее многосоставных аллегорий Вячеслава Ли, где фантазийная легкость образов соединена с острым ощущением исторического времени. На первый взгляд композиция кажется почти карнавальной: велосипедист с невозможными квадратными колесами движется по тонкой линии, вокруг него разлетаются странные предметы, птицы, знаки и персонажи. Однако эта игровая форма быстро раскрывает тревожный подтекст. Весна здесь не приходит естественно и спокойно; ее приходится «доставлять» через хаос, через абсурдную механику мира, где движение вперед возможно даже тогда, когда сама конструкция пути противоречит здравому смыслу. Солнце, птицы и зеленые фигуры не отменяют ощущения нестабильности. В пространстве VerbArt Venice Digital Edition 2026 картина звучит как визуальный дневник эпохи, пережившей пандемию, страх, информационный шум и новые формы коллективной растерянности.

Художник строит произведение на столкновении комического и апокалиптического. Квадратные колеса становятся символом цивилизации, которая продолжает ехать, хотя ее инструменты утратили естественную эффективность. Мелкие персонажи в нижней части композиции напоминают о человеческой массе, вовлеченной в общий танец заблуждений, а фигуры хамелеонов вводят мотив приспособления и выживания. При этом в картине нет окончательного приговора: голубой фон, солнечный диск и разомкнутое пространство сохраняют возможность возрождения. Ли превращает актуальную тему весны 2022 года в более широкую притчу о том, как жизнь пробивается через нелепость и угрозу. Живописная манера намеренно наивна, почти плакатна, но за этой кажущейся простотой стоит сложная система знаков. Коллекционная значимость работы определяется ее способностью фиксировать нерв конкретного исторического момента и одновременно выходить за его пределы, превращаясь в образ человеческого упорства перед лицом абсурда. Особенно выразителен контраст между детской наивностью рисунка и взрослой тяжестью темы: именно этот разрыв делает произведение не иллюстрацией новостей, а самостоятельной художественной притчей о хрупкости надежды.
Апрельский гидрокостюм
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Ли Вячеслав Николаевич

Казахстан ,Астана, 2022, Холст/масло, 120х100, +7 701 012 7248, mrvnlee@mail.ru
1 место, XIII, Международная выставка-конкурс современного искусства, SPBARTWEEK.RU, 5-10 июля 2022 год. Санкт-Петербург.

В «Апрельском гидрокостюме» Вячеслав Ли создает фантазию о свободе, где женская фигура оказывается одновременно русалкой, путешественницей, героиней сна и участницей театрального полета. Красный ковровый силуэт, похожий на летательный аппарат и на рукотворный фрагмент домашнего быта, несет персонажа сквозь голубое пространство. Эта странная конструкция подчеркивает главное: свобода у художника не дана как естественное состояние, она сшита, придумана, собрана из желаний, одиночества, риска и внутренней дерзости. Героиня словно покидает привычные координаты, соединяя водную природу русалки с небесным движением. Рядом возникают кот, бутылка и другие спутники повседневности, которые придают фантастической сцене ироничную земную окраску. В составе Venice Digital Edition 2026 произведение воспринимается как образ современной мечты, стремящейся вырваться из ограничений нормы и социальной роли.

Пластический язык картины строится на ярком столкновении красного и бирюзово-голубого. Красный ковер не только притягивает взгляд, но и становится эмоциональным центром: в нем есть энергия праздника, тревоги и опасности. Фигура русалки написана мягко, почти текуче; ее тело не столько преодолевает пространство, сколько становится частью фантазийного движения. Эта работа интересна тем, что автор не боится соединить гротеск, лиризм и бытовую деталь. Полет оказывается не возвышенной абстракцией, а хрупкой попыткой уйти от тяжести реальности, сохранив при себе следы земного опыта. В биографическом контексте творчества Ли подобный мотив особенно важен: живопись становится способом позднего освобождения, когда накопленная рациональная дисциплина уступает место образам внутренней игры. Коллекционная ценность полотна — в его редкой интонации: оно не только декоративно выразительно, но и психологически точно показывает состояние человека, который ищет новую идентичность между смешным, прекрасным и невозможным. Важна и сама парадоксальность названия: гидрокостюм обычно защищает тело в воде, но у Ли он становится пропуском в воздух, в фантазию, в область, где женщина сама назначает правила своего движения.
Газеты и мыло
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Ли Вячеслав Николаевич

Казахстан ,Астана, 1989, Холст/масло, 30х35, +7 701 012 7248, mrvnlee@mail.ru
2 место, XIII Международная выставка-конкурс современного искусства, SPBARTWEEK.RU, 5-10 июля 2022 год. Санкт-Петербург.

«Газеты и мыло» выделяется в проекте Вячеслава Ли камерностью и почти документальной сдержанностью. В отличие от поздних фантазийных полотен, здесь художник обращается к простым предметам: газетным листам, коробке хозяйственного мыла, кускам сахара, бумажным фрагментам. Композиция выглядит скромной, но именно эта скромность превращает натюрморт в свидетельство эпохи. Предметы не украшают пространство, а хранят социальную память конца 1980-х годов, когда бытовая вещь могла становиться знаком дефицита, ожидания и личной стойкости. Красноватый фон усиливает ощущение напряженного времени; белые и серо-желтые формы словно выхвачены из пыли повседневности. В Venice Digital Edition 2026 эта работа важна как ранний пласт творчества автора: она показывает, что его интерес к символу и аллегории возник не только из фантазийной живописи, но и из внимательного наблюдения за материальной средой жизни.

Натюрморт построен без внешнего драматизма, однако в нем ощутима скрытая историческая боль. Мыло здесь не просто предмет гигиены; оно связано с идеей очищения, выживания, элементарного порядка в мире, где привычные опоры начинают рассыпаться. Газеты и талоны несут голос времени, обещания и недосказанность, а сахар вводит почти парадоксальный мотив сладости среди жесткой бытовой реальности. Живописная поверхность матовая, приглушенная, лишенная эффектной декоративности, благодаря чему зритель сосредотачивается на тихой выразительности вещей. Для художника, чья биография связана с наукой, преподаванием и поздним возвращением к активной живописи, это произведение становится важным документом раннего опыта видения. Его коллекционная значимость заключается в соединении исторической конкретности и философской обобщенности: перед нами не бытовая зарисовка, а небольшая визуальная капсула памяти, где предметы говорят о достоинстве человека в условиях нехватки, неопределенности и ожидания перемен. В этом молчаливом наборе вещей слышится не музейная дистанция, а личная интонация памяти: художник бережно возвращает значимость тому, что когда-то казалось случайным и непрестижным.
Торо!
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Ли Вячеслав Николаевич

Казахстан ,Астана, 2021, Холст/масло, 50х20, +7 701 012 7248, mrvnlee@mail.ru
2 место, Международная выставка-конкурс современного искусства UNITED BY ART,26 октября-23ноября, Мехико, 2024 год

В работе «Торо!» Вячеслав Ли обращается к образу корриды не как к жанровой сцене, а как к предельно сжатой модели человеческого противостояния. Горизонтальный формат усиливает стремительность события: черная масса быка, красное пятно полотна и вытянутая фигура тореро соединены в один напряженный бросок. Пространство почти лишено подробностей, поэтому главное внимание сосредоточено на конфликте движения и контроля. Бык воспринимается как плотная стихия, как темная энергия природы, которую невозможно приручить окончательно. Тореро, напротив, лишен тяжести; его тело вытянуто, почти графично, словно линия в пространстве. Красная ткань становится не только инструментом боя, но и живописным центром, где сходятся страх, красота, риск и театральность. В контексте VerbArt Venice Digital Edition 2026 эта картина раскрывает тему цивилизационного ритуала, в котором человек пытается придать хаосу форму и смысл.

Произведение интересно тем, что художник не романтизирует насилие и не сводит сцену к эффектной динамике. Коррида у Ли превращается в философский знак: перед зрителем не победа одного существа над другим, а миг крайнего напряжения, когда разум, тело и инстинкт входят в опасное равновесие. Пасторальный фон лишь усиливает драматизм переднего плана: за внешней природной тишиной разворачивается архетипический поединок. Цветовая организация предельно выразительна — черное, красное и серо-голубое образуют почти символическую триаду. В этом лаконизме проявляется способность автора говорить о сложном без перегруженности деталями. Картина обладает коллекционной привлекательностью благодаря сильной композиционной формуле и узнаваемой аллегорической энергии. Она соединяет европейский культурный мотив с личным языком художника, для которого любое столкновение становится поводом размышлять о свободе, смертности и достоинстве человека перед лицом силы, превосходящей его физически, но не отменяющей его духовной воли. За счет этого произведение сохраняет напряжение после первого взгляда: зритель мысленно достраивает следующий миг и понимает, что решающим здесь является не удар, а секунда предельной сосредоточенности.
Всадник Апокалипсиса. (Всадник в потоке)
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Ли Вячеслав Николаевич

Казахстан ,Астана, 2021, Холст/масло, 127х100, +7 701 012 7248, mrvnlee@mail.ru
Серебряная медаль «ART. Excellence. Awards», 2025. Международная академия современных искусств. Москва 2025 год.

«Всадник Апокалипсиса. (Всадник в потоке)» — одно из наиболее тревожных полотен Вячеслава Ли, где фантастическая образность приобретает характер исторического предупреждения. Композиция погружена в густую синюю среду, напоминающую ночной поток, радиоактивное свечение или ледяную реку времени. Фигура всадника не господствует над пространством в классическом героическом смысле; она словно вынесена самим потоком катастрофы. Ракета, энергетические провода, кровоточащие разрывы и рассеянные знаки цивилизации формируют образ мира, в котором техническая мощь перестает быть гарантией прогресса и превращается в источник угрозы. Включение этой работы в Venice Digital Edition 2026 особенно важно: она задает проекту не декоративный, а пророческий регистр, напоминая, что современное искусство способно быть визуальной формой нравственной тревоги.

При всей насыщенности символами полотно не распадается на отдельные иллюстрации. Его объединяет движение синего цвета, который то сгущается до почти черного, то вспыхивает электрическими отблесками. На этом фоне маленькие светлые акценты — птица, домашние предметы, отдельные живые знаки — становятся не украшением, а последними точками сопротивления. Ли создает не прямой политический плакат, а образ цивилизационного надлома, где внешний конфликт отражает внутреннюю усталость человека от разрушения. В биографии художника, пережившего личные потери и пришедшего к живописи как к способу философского самоопределения, подобный сюжет обретает особую плотность. Работа ценна для коллекции как произведение, соединяющее экспрессивную фантастику, этическую позицию и современную историческую чувствительность. Она не оставляет зрителя в равнодушном созерцании: ее пространство требует соучастия, потому что вопрос спасения здесь адресован не мифическому всаднику, а каждому, кто способен различить свет в потоке тревоги. Такая интонация делает полотно близким не столько к фантастике, сколько к современной иконе тревоги, где каждый знак предупреждает о цене технической самоуверенности и духовной слепоты.
Корона

[image: Иллюстрация]

Ли Вячеслав Николаевич

Казахстан ,Астана, 2021, Холст/масло, 85х65, +7 701 012 7248, mrvnlee@mail.ru
2 место, «RASSIAN ART WEEK», 8-13марта 2022 год. Москва

3 место, XIII Международная выставка-конкурс современного искусства, SPBARTWEEK.RU, 5-10 июля 2022 год. Санкт-Петербург.

«Корона» построена как гротескная сцена собрания существ, которых объединяет не родство и не язык, а общий соблазн власти. Птица, рыба, звероподобные гибриды и фантастические персонажи располагаются вокруг небольшого золотого знака, лежащего на белой плоскости. Корона в композиции не занимает физически огромного места, но именно она управляет взглядом и поведением изображенных фигур. Художник сознательно усиливает комизм персонажей: они нелепы, разнородны, почти театральны. Однако за этим фарсом скрыта серьезная тема — способность символа власти превращать живые существа в участников бесконечной игры за превосходство. В контексте VerbArt Venice Digital Edition 2026 эта работа звучит как современная притча о том, как политические и социальные знаки подменяют подлинный диалог, заставляя разные миры вращаться вокруг одного блестящего предмета.

Живописная манера Ли здесь особенно свободна: формы написаны мягко, местами размыто, будто персонажи еще не обрели окончательной идентичности. Это важно для смысла картины. Перед зрителем не конкретные животные, а существа, находящиеся на границе видов, ролей и масок. Каждое из них стремится приблизиться к центру, но не способно понять другого. Белая поверхность стола напоминает арену переговоров, которые заранее обречены на недоверие. Маленькое пламя или золотой отблеск рядом с короной добавляет ощущение опасного соблазна: власть не только притягивает, но и обжигает. Коллекционная ценность произведения заключается в сочетании сатирического начала с философской многозначностью. Оно может быть прочитано как комментарий к политике, человеческой психологии, театру амбиций или пандемийной эпохе, когда само слово «корона» приобрело новые оттенки. Ли создает образ, в котором смешное и тревожное неразделимы, а фантазия становится инструментом точного социального наблюдения. Именно поэтому полотно легко вступает в диалог с сегодняшним зрителем: в нем узнается и медийный спектакль, и борьба за статус, и усталость общества от бесконечной смены властных символов.
ММA.(man,man,Afrodita)
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Ли Вячеслав Николаевич

Казахстан ,Астана, 2023, Холст/масло, 40х30, +7 701 012 7248, mrvnlee@mail.ru
1 место, Международная выставка-конкурс современного искусства «Avant Garde Today»,13-21 апреля 2023 год, Москва.

В работе «ММА (man, man, Afrodita)» Вячеслав Ли переносит мотив поединка из спортивной сферы в пространство экзистенциальной борьбы. На поверхности полотна фигуры кажутся почти растворенными в живописной массе: тела не очерчены жестко, они возникают из серо-зеленых, розоватых и охристых слоев, как воспоминания о движении. Это не репортаж о схватке и не изображение победного жеста. Скорее, перед зрителем состояние напряженного телесного и психологического соприкосновения, где борьба становится языком желания, соперничества, уязвимости и надежды на признание. Название вводит образ Афродиты, тем самым расширяя смысл: мужской поединок разворачивается не только ради силы, но и ради любви, взгляда, возможности быть выбранным. В Venice Digital Edition 2026 эта работа занимает место камерной, но глубокой аллегории человеческих отношений в мире, где близость часто возникает через конфликт.

Композиция строится на низком, почти горизонтальном движении форм. Живописная поверхность напоминает арену, но эта арена не имеет четких границ; она похожа на внутреннее пространство памяти, где борьба продолжается даже после завершения внешнего действия. Заветный платочек или светлый предмет на переднем плане становится хрупким знаком приза — не материального трофея, а признания, сочувствия, человеческого тепла. Ли не идеализирует своих персонажей: их тела тяжелы, неловки, местами почти беспомощны. Именно в этой неидеальности появляется подлинность. Художник говорит о человеке не как о герое рекламного плаката, а как о существе, которое снова и снова поднимается после поражения. Для коллекционного восприятия работа интересна своей редкой интонацией: она соединяет телесность и мифологический подтекст, спортивный намек и философскую драму, абстрактную живописность и психологическую точность. В ней личный бой каждого человека приобретает образ плотной, сложной и по-своему нежной живописной материи. Афродита в названии не появляется буквально, но ее отсутствие становится важным: желаемая красота остается за пределами схватки, превращая весь поединок в попытку приблизиться к недостижимому образу.
Золотой ангел. Смена Имиджа
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Ли Вячеслав Николаевич

Казахстан ,Астана, 2024, Холст/масло, 40х60, +7 701 012 7248, mrvnlee@mail.ru
1 место, Международная выставка-конкурс Арт-идеи XXI века «Всечество» Москва 18-24 августа 2023 г.

«Золотой ангел. Смена Имиджа» обращается к теме превращения, но делает это без прямой религиозной иллюстративности. Фигура ангела возникает из плотных потоков желтого, красного, зеленого и синего цвета, словно световое существо проходит через земную материю и окрашивается ее страстями. Крылья здесь не выглядят легкими и бесплотными: они насыщены цветом, тяжестью мазка, внутренним напряжением. Лицо ангела почти маскообразно, оно не выражает конкретной эмоции, а сохраняет загадочную отстраненность. Это образ существа, которое одновременно открывается и скрывается, меняет оболочку, но не до конца раскрывает свою природу. В составе VerbArt Venice Digital Edition 2026 полотно воспринимается как размышление о современной идентичности, где человек вынужден постоянно менять внешние роли, сохраняя надежду на внутренний центр.

Живописная энергия работы сосредоточена в столкновении золотого свечения и красно-зеленых пластов нижней части композиции. Верхняя зона тянется к духовному, нижняя удерживает фигуру в земной динамике. Благодаря этому ангел не парит вне мира, а находится в состоянии трудного перехода. Название «Смена Имиджа» вводит иронический, почти современный оттенок: высокая тема преображения соединяется с языком социальных масок, публичного образа, внешней презентации. Ли делает этот контраст продуктивным. Его ангел не отменяет двойственность человека, а принимает ее как условие существования. В биографическом контексте художника, для которого позднее обращение к живописи стало способом нового самоопределения, произведение можно читать как автопортрет духовного поиска. Коллекционная ценность картины заключается в яркой цветовой выразительности и смысловой открытости: она способна существовать как декоративно сильный образ и как философское высказывание о маске, свете, выборе и праве личности на внутреннее изменение. В этом соединении возвышенного и иронического проявляется зрелость авторского языка: художник сохраняет право на игру, не разрушая серьезности духовного мотива.

 
Заброшенное кафе
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Ли Вячеслав Николаевич

Казахстан ,Астана, 2023, холст/акрил, 30х31, +7 701 012 7248, mrvnlee@mail.ru
3 место, XXXIV Международная выставка-конкурс традиционного и современного искусства «RUSSIAN ART WEEK»,25-30 апреля 2023 год, Москва.

В этой небольшой по формату, но емкой по внутреннему звучанию работе Вячеслав Ли превращает образ заброшенного кафе в живописную сцену памяти. На первый взгляд перед зрителем оказывается фрагмент городской окраины: светлый фасад, розовые стены, намеченный купольный объем, потемневшие окна, дерево слева и почти растворенная в воздухе линия земли. Однако именно предельная непарадность мотива делает картину особенно выразительной. Здание не представлено как архитектурный памятник или эффектная руина. Оно написано как место, из которого ушла повседневная жизнь, но не исчезло ее дыхание. Свободная, нервная манера письма, прозрачные голубые и серо-зеленые слои, вспышки малинового и желтого создают ощущение полузабытого воспоминания, которое возникает не целиком, а пятнами, обрывками, отдельными цветными ударами.

В контексте VerbArt Venice Digital Edition 2026 эта работа раскрывается как размышление о хрупкости городской памяти и о времени перемен, через которое прошла целая эпоха. Кафе здесь становится не бытовым заведением, а символом социальной надежды: когда-то оно могло быть местом встреч, разговоров, любви, первых планов и юношеской уверенности в будущем. Теперь оно стоит в открытом пространстве как немой свидетель того, что человеческие мечты не исчезают бесследно, а оседают в стенах, цвете, трещинах, в неопределенном силуэте построек. Для Вячеслава Ли, пришедшего к живописи после долгого жизненного пути, подобный мотив особенно значим: художник смотрит на руину не с холодной дистанции, а как на часть собственной биографии времени. Ценность картины заключается в соединении камерности и исторического обобщения. Это не ностальгическая открытка, а тонкая визуальная археология недавнего прошлого, где заброшенное пространство становится живым образом утраченной энергии и одновременно возможностью нового прочтения. В этой камерной работе особенно заметно умение автора превращать частный городской мотив в знак большого исторического чувства, где живописная недосказанность становится не слабостью, а главным источником эмоциональной убедительности.
Лимбическая система
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Ли Вячеслав Николаевич

Казахстан ,Астана, 2023, Холст/масло, 40х50, +7 701 012 7248, mrvnlee@mail.ru
1 место, «SPBARTWEEK.RU», 31.10-5.11 2023 год.

«Лимбическая система» построена как психологический портрет, в котором внешнее сходство уступает место изображению внутреннего процесса. Центральная фигура, намеченная светлой, почти призрачной массой, словно выступает из вихря красочных импульсов. Голова, плечи, рука у лица образуют позу сосредоточенного размышления; в ней есть и гамлетовская остановка перед выбором, и усталость человека, перегруженного потоком сигналов. Вокруг фигуры развернуто беспокойное поле линий, пятен, знаков, обломков цвета. Красные, синие, охристые, черные и бирюзовые элементы не складываются в устойчивую среду, а напоминают визуальный шум сознания, где воспоминания, страхи, желания и технологические образы существуют одновременно, не подчиняясь линейной логике.

Название работы переводит зрителя из области портретного жанра в пространство нейрофилософского образа. Лимбическая система отвечает за эмоциональные реакции, память, инстинкты; у Вячеслава Ли она становится метафорой той глубинной части человека, которую невозможно полностью рационализировать или заменить цифровым алгоритмом. В структуре VerbArt Venice Digital Edition 2026 картина звучит как острый комментарий к современности, где искусственный интеллект, информационные сети и бесконечные медийные отражения ставят вопрос о сохранении живого человеческого ядра. Художник не изображает технику буквально: она присутствует как давление среды, как фрагментация поля, как распад привычной формы. Живописная ценность полотна заключается в сложном балансе фигуративного и абстрактного начал. Светлая голова не растворяется полностью в хаосе, а удерживает пространство вокруг себя, будто мысль все еще способна сопротивляться шуму. Это произведение важно не только как образ человека XXI века, но и как свидетельство личного поиска автора, для которого живопись становится способом осмыслить тревогу, память и уязвимость сознания. Благодаря этому портрет выходит за рамки индивидуального образа и становится художественным документом эпохи, в которой человек вынужден заново определять границы собственной человечности.
Вечерний мотив
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Ли Вячеслав Николаевич

Казахстан ,Астана, 2024, холст/акрил, 30х40, +7 701 012 7248, mrvnlee@mail.ru
3 место, Международная выставка-конкурс современного искусства. «Поэзия окружающей реальности», 4-26 июня 2024 год, Москва.

«Вечерний мотив» обращается к теме детской памяти не через подробный рассказ, а через состояние света. На картине изображен дом с мягко светящимися окнами и фигура подростка во дворе, почти потерянная на границе темнеющего пространства. Архитектура лишена жесткой документальности: стены, башенный объем, дверь, темные проемы и желтые окна написаны свободно, будто возникают из памяти, где важны не точные пропорции, а эмоциональная температура увиденного. Сумеречный синий фон усиливает ощущение времени между днем и ночью, между прошлым и настоящим. Ребенок у дома воспринимается не как бытовой персонаж, а как знак возвращения к началу пути, к той точке, где впервые формируется чувство мира, одиночества, защищенности и будущей ответственности.

В проекте VerbArt Venice Digital Edition 2026 эта работа раскрывает одну из важных линий живописи Вячеслава Ли - обращение к личной биографии как к универсальному опыту. Дом здесь становится вместилищем памяти, а свет в окнах - образом внутренней опоры, которая сохраняется даже тогда, когда реальные обстоятельства давно изменились. В композиции нет драматического жеста: ее сила в тихой паузе, в доверительном взгляде на прошлое. При этом картина не сводится к идиллии. Фигура подростка отделена от дома пустым двором, и это расстояние превращается в метафору взросления: человек всегда отчасти остается перед собственным прошлым, пытаясь приблизиться к нему, но уже не может войти в него полностью. Коллекционная значимость работы связана с ее способностью соединять простоту мотива и философскую глубину. В ней узнаваема манера художника, для которого воспоминание не является статичной архивной записью; оно подвижно, тревожно, цветно, открыто для повторного переживания. «Вечерний мотив» звучит как камерная живописная исповедь о детстве, доме и времени, которое продолжает светиться изнутри. Поэтому работа воспринимается не только как личное воспоминание, но и как универсальный образ возвращения к истокам, без которого невозможно понять внутреннюю траекторию зрелого художника.
Дама с тюльпаном
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Ли Вячеслав Николаевич

Казахстан ,Астана, 2024, холст/акрил, 50х40, +7 701 012 7248, mrvnlee@mail.ru
В «Даме с тюльпаном» Вячеслав Ли создает образ женственности, освобожденный от салонной идеализации. Фигура героини помещена в зыбкое пространство зелено-голубых и белесых мазков, где фон не служит простой декорацией, а напоминает поток воздуха, воды, памяти. Лицо написано мягко и сдержанно: в нем нет стремления скрыть следы времени, напротив, именно зрелость становится источником внутренней выразительности. Красный тюльпан в руке - не декоративная деталь, а смысловой центр полотна. Его цвет откликается в насыщенной красной драпировке нижней части композиции, связывая живое чувство, телесность и память о весне. Героиня кажется неподвижной, но вокруг нее движется живописная среда, словно сама душа продолжает колебаться, вспоминать, желать, сопротивляться увяданию.

В едином пространстве VerbArt Venice Digital Edition 2026 эта картина воспринимается как тонкий разговор о возрасте, красоте и праве человека на эмоциональную полноту. Художник не противопоставляет молодость и старость; он показывает, что способность к любви, ожиданию и внутреннему обновлению не подчиняется календарю. Тюльпан в руках женщины можно читать как знак весны, но также как знак хрупкого выбора: сохранить живую чувствительность, не спрятаться за маской усталости, позволить себе оставаться открытой миру. Живописная манера поддерживает эту идею: контуры тела и лица не замкнуты окончательно, краска оставляет дыхание, фон входит в фигуру, а фигура растворяется в пространстве. Благодаря этому образ приобретает не портретную замкнутость, а обобщающее звучание. Для коллекционного восприятия работа ценна тем, что соединяет человеческую тему с узнаваемой авторской свободой письма. Это не просто изображение женщины с цветком, а размышление о достоинстве зрелой души, о неугасимой способности к переживанию и о красоте, которая становится глубже именно потому, что прошла через опыт времени. В таком прочтении тюльпан становится не атрибутом романтического сюжета, а малым, почти хрупким доказательством того, что переживание красоты продолжает формировать личность в любом возрасте.
Опыление дроном
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Ли Вячеслав Николаевич

Казахстан ,Астана, 2024, холст/акрил, 40х30, +7 701 012 7248, mrvnlee@mail.ru
3 место, Международная выставка-конкурс абстрактного искусства «ABSTRACTUM»,23-29 марта 2024 год, Москва. ABSTRACTFESTIVAL.RU

«Опыление дроном» построено на резком столкновении органического и механического. Композиция кажется почти абстрактной: в светлом пространстве движутся цветовые траектории, синие дуги, красные и зеленые знаки, вспышки желтого и черного. В верхней части появляется красный объект, напоминающий насекомое, аппарат, божью коровку и одновременно военный механизм. Его движение не спокойно и не созидательно; оно прорезает живописное поле как тревожный импульс. Линии расходятся, формы сталкиваются, пространство вибрирует от внутреннего напряжения. Художник берет естественный процесс опыления - один из древнейших символов продолжения жизни - и переводит его в язык технологической эпохи, где инструменты, созданные разумом, могут служить не только заботе, но и разрушению.

В контексте VerbArt Venice Digital Edition 2026 работа звучит особенно актуально: она говорит о мире, где граница между природным циклом и искусственным вмешательством становится все более неустойчивой. Вячеслав Ли не предлагает иллюстрацию конкретного события; он создает аллегорию цивилизации, которая способна заменить пчелу дроном, нектар - сигналом, плодородие - операцией контроля. Именно поэтому картина не замыкается в теме техники. Ее настоящая драма заключается в этическом вопросе: что происходит с человеком, когда он присваивает себе функции природы, но теряет чувство меры? Красочная беспорядочность здесь не хаос ради хаоса, а образ мира, где энергия жизни и энергия уничтожения опасно похожи по внешней динамике. Художественная ценность произведения заключается в смелом соединении абстрактной пластики и смысловой конкретности. Картина работает как визуальное предупреждение: будущее зависит не от самой технологии, а от того, какие намерения человек вкладывает в ее полет. В этом смысле «Опыление дроном» становится частью большого разговора о современном искусстве как форме ответственности. Именно эта двойственность - между красотой цветового движения и тревогой скрытого смысла - делает работу выразительным и актуальным произведением современного художественного высказывания.
Проливы Ближнего Востока
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Казахстан ,Астана, 2024, холст/акрил, 84х60, +7 701 012 7248, mrvnlee@mail.ru
«Проливы Ближнего Востока» - одна из наиболее насыщенных аллегорических работ Вячеслава Ли в этом разделе. Горизонтальная композиция разворачивается как сложная, почти театральная панорама, где география превращена в поток лиц, тел, судов, химерических фигур и цветовых вихрей. Голубовато-зеленая водная среда кажется одновременно заливом, картой, нефтяной поверхностью и пространством коллективного сна. В ней возникают силуэты, напоминающие страны, народы, хищников, странников и наблюдателей. Отдельные формы не фиксируются окончательно: они переходят друг в друга, распадаются, вновь собираются в образ. Эта текучесть важна для смысла картины: Ближний Восток показан не как схема из учебника, а как зона напряжения, где история, ресурсы, мифология, страх и политическая алчность образуют неразделимый клубок.

В системе VerbArt Venice Digital Edition 2026 произведение приобретает значение визуального диагноза современного мира. Художник обращается к теме проливов не только как к геополитическому мотиву, но и как к метафоре прохода между цивилизациями, интересами, страхами и надеждами. Сказочность форм не смягчает тревогу, а усиливает ее: чем ярче и фантастичнее персонажи, тем отчетливее ощущается абсурд человеческой борьбы за контроль над потоками энергии и власти. В этом полотне узнаваема интеллектуальная природа живописи Ли: он не стремится к прямому политическому плакату, а создает многослойный образ, где зритель вынужден сам распознавать фигуры, связи и скрытые угрозы. Колорит с преобладанием зеленых, синих, дымчатых и красноватых оттенков формирует атмосферу смога, влажного жара, подводной опасности и моральной неопределенности. Ценность картины состоит в ее способности соединить актуальный нерв времени с языком фантастической аллегории. «Проливы Ближнего Востока» воспринимаются как предупреждение о том, что цивилизация, утратившая способность к разумному диалогу, рискует превратить даже жизненно важные водные пути в пространство мифологизированного страха и взаимного ослепления.
Волна
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Николаева Ольга

Москва, 2020, другое, 40х30, +7 903 260 4466, microlana@inbox.ru
В работе Ольги Николаевой «Волна» природный мотив представлен как самостоятельная пластическая энергия. Композиция строится на движении морской массы к берегу: зеленовато-прозрачный гребень поднимается, вспенивается, распадается на белые брызги и уходит в золотистую линию песка. Важную роль играет рамочное оформление, видимое внутри самого изображения. Оно превращает морской пейзаж в объект созерцания, в картину внутри картины, где стихия уже не просто фрагмент природы, а сохраненный зрительный опыт. Авторская компьютерно-цифровая техника позволяет художнице соединить узнаваемость морского прибоя с особой декоративной обобщенностью: вода выглядит и реальной, и обработанной, будто ее поверхность прошла через память экрана, печати, цифрового слоя и ручного художественного выбора.

В контексте VerbArt Venice Digital Edition 2026 «Волна» раскрывается как образ вечного возвращения и одновременно как пример того, как новые технологии могут служить не отказу от природы, а ее внимательному переосмыслению. У Николаевой море не агрессивно и не иллюстративно; оно существует как дыхание мира, как ритм, который не зависит от человека, но требует от него способности видеть и беречь. Линия прибоя становится границей между устойчивым и изменчивым, между землей и водой, между материальной картиной и цифровой средой ее создания. В этом произведении важна не столько эффектность морского вида, сколько состояние перехода: волна уже родилась, но еще не исчезла; она находится в кратком мгновении высшей формы. Коллекционная привлекательность работы связана с ясностью образа и современной техникой исполнения. Она легко входит в пространство интерьера, но не сводится к декоративности: за внешней гармонией стоит идея сохранения живой красоты мира средствами современной визуальной культуры. Для проекта Ольги Николаевой это произведение становится камерным, но точным знаком бережного отношения к природной стихии. В таком прочтении морская стихия становится не только предметом изображения, но и моделью художественного времени, где каждое мгновение исчезает, чтобы быть заново возвращенным искусством.
Морская волна
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Николаева Ольга

Москва, 2020, другое, 30x40, +7 903 260 4466, microlana@inbox.ru
«Морская волна» развивает морскую тему Ольги Николаевой уже не как изображение, заключенное в рамку, а как открытое пространство движения. Горизонтальная композиция дает зрителю ощущение непосредственного приближения к линии прибоя: синий верхний пояс неба и дальнего моря, зеленая толща воды, белая пена и теплый песчаный берег образуют ясный ритм природных полос. При этом работа не является обычным реалистическим пейзажем. Цифровая обработка создает особую фактуру: пятна воды, брызги, отражения и песчаные участки имеют почти мозаичное строение, как будто природа увидена через множество световых фрагментов. Эта техника усиливает ощущение мгновения, которое невозможно удержать иначе, кроме как перевести его в художественный знак.

В рамках VerbArt Venice Digital Edition 2026 картина воспринимается как размышление о том, каким образом современный художник фиксирует стихию в эпоху цифрового изображения. Николаева не противопоставляет природное и технологическое; ее авторский метод показывает, что цифровая среда может стать способом внимательного созерцания. Волна у нее не только природный объект, но и метафора времени: каждое движение воды повторяет предыдущее и одновременно никогда не совпадает с ним. В этом постоянном обновлении рождается философский смысл работы. Светлая пена на гребне напоминает о хрупкости красоты, а теплая желтизна берега - о присутствии земли, к которой неизбежно возвращается всякое движение. Художественная и коллекционная ценность произведения заключается в сочетании ясной, эмоционально доступной темы с современным способом исполнения. Работа способна восприниматься на разных уровнях: как морской пейзаж, как декоративно выразительный объект и как визуальная метафора непрерывности бытия. Именно эта многослойность делает ее органичной частью проекта «Мир отражений бытия», где природа становится не фоном, а собеседником человека. Ее выразительность строится на способности простого мотива удерживать философский масштаб: в движении воды зритель узнает не только морской пейзаж, но и собственный опыт перемен.
Горное озеро
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Николаева Ольга

Абхазия, 2020, другое, 30х40, +7 903 260 4466, microlana@inbox.ru
В «Горном озере» Ольга Николаева обращается к образу высокогорной воды как к символу чистоты, глубины и недоступного покоя. Центральное место занимает яркая бирюзовая гладь, заключенная между камнями, скалистыми берегами и плотной фактурой горного массива. Контраст прозрачного голубого цвета и сложных серо-белых, охристых, зеленоватых фрагментов создает ощущение природного пространства, где стихии находятся в напряженном равновесии. Вода кажется почти светящейся изнутри, тогда как камни и скалы несут память времени, давления, холода, геологической неподвижности. Компьютерно-цифровая техника художницы превращает пейзаж в структуру из множества слоев: отдельные пятна напоминают и живописный мазок, и цифровой пиксель, и след минерала на поверхности камня.

Для VerbArt Venice Digital Edition 2026 эта работа важна как образ природы, требующей не потребительского восхищения, а уважительного созерцания. Горное озеро не показано как туристическая открытка; оно предстает как самостоятельный мир, где человек отсутствует, но его ответственность подразумевается. Николаева в своем проекте говорит о красоте бытия и необходимости бережного отношения к окружающей среде, и здесь эта мысль выражена особенно убедительно. Чистая вода в окружении древних камней становится знаком уязвимой гармонии: достаточно нарушить один элемент, и весь образ равновесия может исчезнуть. При этом картина не звучит назидательно. Ее сила в визуальной тишине, в холодной прозрачности цвета, в ощущении воздуха, который невозможно присвоить. Коллекционная ценность произведения связана с соединением экологической темы, декоративной ясности и современного цифрового языка. «Горное озеро» способно существовать как самостоятельный пейзажный образ и как часть более широкой художественной программы Ольги Николаевой, где новые технологии становятся инструментом сохранения памяти о живой, прекрасной и хрупкой планете. Благодаря этому произведение воспринимается как визуальная пауза, в которой зритель заново ощущает ценность тишины, чистой воды и пространства, еще не разрушенного поспешным человеческим вмешательством.
Золото купалов

[image: Иллюстрация]

Николаева Ольга

Москва, 2020, другое, 30х40, +7 903 260 4466, microlana@inbox.ru
«Золото купалов» вводит в проект Ольги Николаевой тему культурной памяти и сакрального пространства. На изображении церковь с золотыми куполами возникает в сумеречной среде, где фиолетово-синий воздух, темные силуэты деревьев, розоватые стены и холодный свет фонарей образуют почти театральную сцену. Архитектура показана не как отвлеченный памятник, а как часть живого городского или сельского пространства: рядом видны ограда, дом, автомобиль, участки повседневной среды. Именно это соседство важно для смысла работы. Духовный центр не отделен от современности, он существует рядом с бытовыми предметами, дорогой, транспортом, электрическим светом. Золотые купола в таком окружении звучат не как декоративная роскошь, а как вертикаль памяти, которая продолжает удерживать пространство.

В контексте VerbArt Venice Digital Edition 2026 произведение Николаевой воспринимается как размышление о том, как исторические и религиозные символы продолжают жить в цифровую эпоху. Авторская компьютерно-цифровая техника придает архитектуре особую ясность и одновременно легкую условность: плоскости упрощены, цветовые переходы собраны в почти графический образ, свет вокруг главного купола напоминает нимб или круг вечернего сияния. Эта условность не обедняет мотив, а переводит его в область знака. Работа говорит о необходимости сохранять не только природную среду, но и культурные ориентиры, без которых повседневность теряет глубину. Название с его золотым акцентом обращает внимание на купола как на носители духовной высоты, но картина избегает парадности: храм стоит в обычной среде, и именно это делает его присутствие убедительным. Коллекционная значимость произведения заключается в редком соединении современной цифровой пластики, архитектурного мотива и тихой эмоциональной интонации. «Золото купалов» становится образом света, который не отменяет сумерек, но позволяет человеку ориентироваться в них. Поэтому работа обладает не только декоративной выразительностью, но и ясным гуманитарным смыслом: она напоминает о связи красоты, памяти и внутренней устойчивости общества.
Крещенские морозы

[image: Иллюстрация]

Николаева Ольга

Москва, 2021, другое, 30х40, +7 903 260 4466, microlana@inbox.ru
В работе «Крещенские морозы» Ольга Николаева обращается к зимнему пейзажу как к состоянию предельной тишины и внутреннего очищения. Белое здание храма, помещенное в пространство глубокого синего неба и морозного света, воспринимается не столько как архитектурный объект, сколько как центр духовного равновесия. Слева и справа его обрамляют деревья, покрытые инеем; их тонкие ветви похожи на хрупкую графику, нанесенную поверх цифровой живописной среды. Снег почти растворяет границы земли, стен и воздуха, но при этом не лишает композицию ясности. Напротив, именно холодная прозрачность усиливает ощущение собранности. Небо, выдержанное в насыщенных сине-голубых переходах, создает впечатление высокого, очищенного пространства, где каждый предмет кажется отделенным от повседневной суеты.

Для единого арт-проекта VerbArt Venice Digital Edition 2026 эта работа важна как образ связи природного цикла и культурной памяти. Крещенский мороз здесь не просто погодное явление, а символ состояния, когда мир словно замирает перед обновлением. Авторская компьютерно-цифровая техника Николаевой позволяет соединить фотографическую узнаваемость мотива с обобщенной декоративной выразительностью: снежная фактура превращается в мерцание пиксельных слоев, а храм приобретает почти иконную неподвижность. Картина говорит о бережном отношении не только к природе, но и к тем архитектурным и духовным знакам, которые удерживают человеческую память. Ее художественная ценность заключается в тонком балансе между холодом и светом, документальностью и символом. В коллекционном отношении работа интересна как часть серии «Мир отражений бытия», где цифровое изображение становится способом сохранить исчезающее мгновение зимней красоты и передать его как самостоятельный предмет созерцания. Важна и сама цветовая дисциплина произведения: синий здесь не только цвет неба, но и эмоциональная среда, в которой белизна храма обретает особую торжественность. Благодаря этому работа воспринимается как визуальная формула зимней России — строгой, светлой, немногословной и внутренне сосредоточенной.
Храм
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«Храм» построен на выразительном контрасте открытого голубого неба и золотого купола, возникающего над густой зеленью деревьев. Композиция кажется простой, почти аскетичной: нижняя часть изображения занята затемненной растительной массой, средний план открывает бело-розовый фрагмент храмовой архитектуры, а верхняя половина принадлежит воздуху и свету. Именно эта простота придает работе внутреннюю силу. Храм не подавляет пространство монументальностью; он как бы проступает из природного окружения, поднимаясь из зелени к небу. Купол становится смысловой вершиной изображения, точкой, где земная плотность листвы сменяется вертикалью духовного устремления. Ветви по краям кадра создают ощущение случайно найденного взгляда, будто зритель остановился на мгновение и увидел в привычном пейзаже знак иной высоты.

В программе VerbArt Venice Digital Edition 2026 произведение воспринимается как тихое размышление о присутствии сакрального в повседневной среде. Ольга Николаева не превращает храм в торжественную открытку; она показывает его как часть живого мира, где архитектура, деревья, воздух и свет существуют в одной системе. Авторская компьютерно-цифровая техника помогает выявить эту связь: плотные пятна листвы и гладкие цветовые переходы неба взаимодействуют с графической четкостью купола, образуя современный визуальный язык. Работа продолжает линию художницы, связанную с сохранением культурных ориентиров и красоты бытия. Здесь нет внешней драматургии, но есть важное чувство устойчивости: даже когда вокруг меняются эпохи и технологии, вертикаль храма остается знаком памяти и внутренней меры. Художественная значимость работы заключается в умении соединить лаконичный мотив с глубоким эмоциональным содержанием. Она ценна как камерный образ духовного пространства, увиденного современным взглядом и сохраненного в цифровой живописной форме. Особую роль играет перспектива взгляда снизу: зритель как будто находится среди деревьев и видит купол через живую природную завесу. Такой ракурс делает работу не официальным изображением памятника, а личной встречей с местом, где духовное открывается через случайный, но точный фрагмент увиденного.
Золотые купола
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В работе «Золотые купола» Ольга Николаева создает образ храма, находящегося на границе земного и небесного измерений. Архитектурная масса собрана в мягких, почти силуэтных формах: купола, арки, башенные объемы и небольшие окна погружены в приглушенный сумеречный свет. Золото куполов не ослепляет, а словно светится изнутри, отвечая большому лунному диску, поднятому над центральной главой. Эта деталь сообщает всей композиции особую метафизическую интонацию. Луна воспринимается не только как небесное явление, но и как второй купол, космическое отражение земной архитектуры. Фиолетово-синий фон усиливает ощущение вечера, когда видимый мир становится обобщенным, а знакомые контуры начинают звучать как символы.

В контексте VerbArt Venice Digital Edition 2026 эта работа раскрывает важную для Николаевой тему отражений бытия: духовное, природное и технологическое соединяются в едином визуальном образе. Храм здесь не отделен от космоса; напротив, его купола вступают в диалог с луной, светом и ночным пространством. Авторская компьютерно-цифровая техника придает изображению ясную декоративную структуру: плоскости здания, световые пятна, темные проемы и небесный диск воспринимаются как тщательно выстроенная система цветовых знаков. Произведение говорит о культурной памяти не через историческую подробность, а через состояние. Оно напоминает, что архитектурный образ может сохранять духовную силу даже в цифровой интерпретации, если художник видит за формой внутренний смысл. Коллекционная ценность картины связана с ее редким сочетанием лаконизма, декоративной выразительности и символической глубины. «Золотые купола» могут восприниматься как современная визуальная медитация о свете, который поднимается от земли к небу и возвращается к человеку чувством защищенности. Свет, исходящий от куполов и окон, не разрушает ночную среду, а осторожно собирает ее вокруг себя. Поэтому изображение обладает качеством внутреннего свечения: оно не требует внешнего пафоса и убеждает зрителя мягкой, почти музыкальной согласованностью архитектуры, неба и лунного круга.
Суперлуние
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«Суперлуние» переносит зрителя в ночное пространство, где природный мотив становится почти театром космического масштаба. Огромный лунный диск занимает левую часть композиции и сразу задает иной порядок восприятия: земные предметы кажутся уменьшенными, хрупкими, подчиненными спокойной власти небесного светила. На переднем плане вытянуты сухие травы и камыши, написанные светлыми, почти серебряными линиями. Они образуют тонкую, колеблющуюся преграду между зрителем и глубокой синевой воды или ночной земли. В правой части видны темные массы деревьев, в которых угадывается неподвижность леса. Все элементы соединены холодной гаммой синих, фиолетовых, белых и серых оттенков, создающей ощущение морозной, прозрачной ночи.

В пространстве VerbArt Venice Digital Edition 2026 эта работа звучит как размышление о соотношении человека, природы и небесного времени. Ольга Николаева показывает редкое астрономическое явление не как иллюстрацию календарной даты, а как событие внутреннего созерцания. Луна становится образом великого ритма, который существует независимо от человеческой спешки, технологий и городского шума. При этом произведение создано именно средствами современной компьютерно-цифровой техники, и в этом заключается его особая выразительность: цифровая фактура не разрушает природную поэзию, а помогает зафиксировать тонкое состояние света, недоступное прямому бытовому взгляду. Художественная ценность картины — в напряженном равновесии между декоративностью и почти философской тишиной. Серебристые травы напоминают о хрупкости живого, а огромная луна — о масштабе мироздания, перед которым человек вновь учится вниманию. В коллекционном плане «Суперлуние» представляет интерес как работа, где космический мотив включен в экологическую и созерцательную программу автора. Важна и особая композиционная пауза: между луной и линией трав остается пространство, наполненное холодным воздухом и ожиданием. Эта пустота работает не менее активно, чем предметные формы, превращая изображение в сцену безмолвного диалога земли и неба.
Камета
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«Камета» — одна из наиболее фантазийных работ Ольги Николаевой в данном разделе. На темном космическом фоне возникает необычный образ: крупная голова кошки словно парит у края планеты, занимая пространство между земной сферой, ночным небом, звездами и тонким месяцем. Внизу видны округлые белые элементы, напоминающие камни, яйца или следы неведомого движения, а диагональ Земли разворачивает композицию в масштаб планетарного сна. Название, близкое к слову «комета», усиливает ощущение игры и сдвига: перед нами не астрономическое явление в прямом смысле, а образ воображения, где домашнее животное становится космическим персонажем, хранителем ночи или странником между мирами. Цифровая фактура шерсти, облаков и звездной среды подчеркивает условность этого сказочного пространства.

В логике VerbArt Venice Digital Edition 2026 картина воспринимается как пример того, как современная цифровая техника позволяет художнику соединять экологическое чувство, сказочную метафору и личную эмоциональность. Кошка здесь не случайный декоративный мотив. Ее взгляд обращен к зрителю с той загадочной независимостью, которая традиционно связывает этот образ с ночным знанием, тайной и переходом между видимым и невидимым. Планета за ее спиной вводит более широкий смысл: мир природы, животных и человека существует как единая система, и даже фантазийный образ напоминает о ценности живого присутствия. В отличие от реалистических пейзажей Николаевой, «Камета» работает через поэтику сна, но сохраняет главную установку проекта «Мир отражений бытия» — показать хрупкость и красоту мира в измененной, художественно преобразованной форме. Коллекционная значимость произведения связана с его редкой образной запоминаемостью. Это работа, которая не только украшает пространство, но и вызывает личную ассоциацию, возвращая зрителя к детскому опыту удивления перед ночным небом и существами, которые кажутся посланниками иной реальности. Художница словно предлагает зрителю принять невозможное как естественное: кошка может быть небесным телом, планета — декорацией сна, а ночная пустота — пространством дружеского присутствия. В этой свободе воображения проявляется мягкая, но убедительная гуманистическая энергия работы.
На вершине
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В работе «На вершине» фантазийное начало соединяется с мотивом преодоления и одиночного стояния перед огромным миром. Маленькая собака помещена на темный выступ или ветвь, почти как на край сцены, за которым раскрывается большое синее пространство. Позади нее поднимается луна, настолько крупная, что превращается в самостоятельный фон, в сияющий круг судьбы. Фигура животного контрастирует с этим небесным масштабом: она кажется хрупкой, немного комичной, но при этом исполненной внутреннего достоинства. В ее посадке есть настороженность, ожидание и торжественность. Художница использует прием сказочного увеличения небесного тела, благодаря чему повседневный образ домашнего питомца переносится в область мифа, сна и символического путешествия.

В рамках VerbArt Venice Digital Edition 2026 «На вершине» можно воспринимать как небольшую притчу о достижении, которое не обязательно связано с внешней победой. Вершина здесь не гора и не пьедестал, а точка внутреннего состояния: существо оказывается один на один с небом, тишиной и собственным страхом. Ольга Николаева, работая в авторской компьютерно-цифровой технике, создает пространство, где реальное изображение животного и условная космическая среда становятся единым художественным образом. Эта работа продолжает линию фантазийных сюжетов автора, но при этом сохраняет ее гуманистическую интонацию: мир живых существ представлен как достойный внимания, защиты и эмоционального участия. Луна не подавляет маленькую фигуру, а, напротив, подчеркивает ее значимость. В художественном отношении произведение интересно соединением наивной сказочности, декоративной ясности и философского подтекста. Коллекционно оно привлекательно как образ, легко запоминающийся и одновременно открытый для разных прочтений: от детской мечты о полете до размышления о том, как важно сохранить смелость смотреть в бесконечность. Особенно выразителен контраст между детской доверительностью образа и почти монументальным небесным фоном. Он превращает небольшую сцену в историю о том, как хрупкое существо может оказаться равным огромному миру, если сохраняет собственную цельность и живую сосредоточенность.
Ура!
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«Ура!» выделяется среди работ Ольги Николаевой открытой эмоциональностью и почти праздничной интонацией. В центре композиции — белая собака, стоящая среди травы и цветов на фоне яркого синего неба. Ее фигура написана как светлое пятно, наполненное движением шерсти, мягкостью и живой непосредственностью. На шее заметен круглый желтый элемент, похожий на маленькое солнце или знак радостного отличия. В верхней части изображения диагонально проходит светлая полоса, напоминающая след самолета, луч или стремительный знак движения. Эта диагональ добавляет композиции динамику и ощущение события: мир не просто спокоен, он как будто отвечает на присутствие живого существа вспышкой света. Зеленая растительность внизу формирует плотную, почти ковровую основу, где цифровая фактура превращает травы и цветы в ритмическое мерцание.

В единой экспозиционной логике VerbArt Venice Digital Edition 2026 картина воспринимается как образ радости, доверия и простого счастья, которое современное искусство нередко стесняется произносить прямо. Николаева не иронизирует над этим чувством, а возвращает ему достоинство. Ее авторская компьютерно-цифровая техника позволяет придать бытовому мотиву декоративную выразительность: собака становится не фотографическим объектом, а знаком живого присутствия, доброжелательной энергии, открытости миру. При этом работа не теряет связи с экологической темой художницы. Животное, трава, небо и свет существуют как единый организм, где ценность каждого элемента определяется не пользой, а самой полнотой бытия. Название «Ура!» звучит как эмоциональный возглас, но за ним стоит более серьезная мысль: жизнь нуждается не только в защите от разрушения, но и в способности быть принятой с благодарностью. Художественная и коллекционная значимость произведения заключается в редком сочетании непосредственной теплоты, современной цифровой пластики и яркой визуальной узнаваемости. Это не просто милый образ питомца, а маленькая гимническая сцена в честь живой радости. В этом смысле работа занимает особое место в серии: она показывает, что тема сохранения мира может звучать не только тревожно или созерцательно, но и радостно. Светлая фигура собаки становится маленьким посланником доверия, без которого невозможно подлинно бережное отношение к природе.
Фудзияма
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«Фудзияма» обращается к одному из самых узнаваемых природных и культурных символов Востока, но Ольга Николаева трактует этот мотив сдержанно и созерцательно. В композиции доминирует ясная горизонтальная структура: внизу — водная гладь с мерцающей фактурой, выше — темная полоса берега и дальнего пространства, затем величественный силуэт горы, уходящий в мягкое небо с розово-фиолетовым свечением. Белая снежная вершина становится точкой тишины, где сходятся взгляд, память и ощущение высоты. Вода на переднем плане не просто отражает пейзаж, а задает медленный ритм созерцания. Ее цифровая поверхность напоминает о множестве микродвижений, из которых складывается спокойствие. Гора, напротив, почти неподвижна, собрана, монументальна, что создает выразительный диалог изменчивого и вечного.

Для VerbArt Venice Digital Edition 2026 эта работа важна как пример культурного путешествия внутри цифрового художественного языка. Николаева не стремится к этнографической детализации японского мотива; ее интересует универсальный образ природы как пространства внутреннего равновесия. Фудзияма здесь становится не туристическим видом, а знаком высоты, к которой человек обращается, когда ищет тишину, меру и ясность. Авторская компьютерно-цифровая техника придает пейзажу особую чистоту: крупные цветовые плоскости, мягкие переходы и фактурные участки воды формируют образ, одновременно современный и медитативный. Работа продолжает проект «Мир отражений бытия», где красота природы рассматривается как ценность, требующая внимательного отношения. В коллекционном смысле произведение привлекательно благодаря своей спокойной силе и ясной композиции. Оно способно создавать пространство сосредоточенности, не перегружая зрителя эффектами. «Фудзияма» напоминает, что современное цифровое искусство может говорить не только о скорости и изменении, но и о глубокой неподвижности, без которой невозможна внутренняя гармония. Небольшая розовая подсветка неба за вершиной придает мотиву утреннее или вечернее звучание, оставляя зрителя в неопределенности между началом и завершением дня. Эта пограничность усиливает ощущение созерцательной глубины, где пейзаж становится образом внутренней равновесной паузы.
Заречье
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В «Заречье» Ольга Николаева обращается к мотиву тихой воды, береговой зелени и летнего неба, создавая образ природного пространства, где главной темой становится отражение. Композиция разделена на две взаимосвязанные зоны: верхняя часть показывает деревья, кустарники и светлое небо с облаками, нижняя почти полностью отдана водной поверхности. Именно вода делает изображение живым и сложным. Она не зеркальна в академическом смысле; отражения в ней дробятся, смещаются, становятся ритмом синих, зеленых, белых и темных пятен. В центре, среди зелени и водного простора, можно заметить небольшую лодку или фигуру, что вводит мотив человеческого присутствия, но не нарушает природной тишины. Человек здесь не хозяин пейзажа, а часть его дыхания.

В системе VerbArt Venice Digital Edition 2026 «Заречье» раскрывается как произведение о хрупком равновесии между наблюдением и вмешательством. Художница показывает природу не как эффектный фон для отдыха, а как пространство, где каждая линия берега, каждое облако и каждое отражение связаны общей жизнью. Компьютерно-цифровая техника позволяет усилить это ощущение: изображение кажется собранным из световых слоев, словно сама память о месте прошла через экран, печать и художественный отбор. Такая обработка не делает пейзаж искусственным; напротив, она подчеркивает современный способ видеть природу — через фрагменты, кадры, отражения, мгновенные состояния света. В художественном отношении работа ценна своей сдержанностью. В ней нет внешней эффектности, но есть глубокая ясность летнего дня, в котором природная красота раскрывается постепенно. Коллекционная значимость картины связана с ее способностью создавать атмосферу спокойствия и бережного внимания. «Заречье» становится визуальной паузой, напоминанием о том, что сохранение мира начинается с умения видеть обычный берег как неповторимое пространство жизни. Небольшой человеческий след в центре композиции делает масштаб пейзажа особенно убедительным: природа не пуста, но и не подчинена человеку. Зритель видит пространство совместного существования, где лодка, вода, берег и небо не спорят друг с другом, а образуют спокойный, почти музыкальный строй.
Подвисной мост
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«Подвисной мост» строится вокруг образа дерева, воды и едва обозначенного человеческого перехода. На первый взгляд главным героем композиции становится высокий силуэт дерева, поднятый над берегом и отраженный в спокойной поверхности водоема. Его крона асимметрична, ствол немного напряжен, ветви раскрыты в сторону неба, благодаря чему растение воспринимается почти как живое существо с собственной биографией. В нижней части изображения вода повторяет форму дерева, но делает ее мягче, темнее, текучее. Между реальным и отраженным возникает важная для Николаевой тема двойного мира: видимое продолжает жить в ином, зыбком состоянии. Название вводит дополнительный смысловой элемент — мост, который угадывается как тонкая линия или фрагмент конструкции на заднем плане, не доминируя над природой.

В контексте VerbArt Venice Digital Edition 2026 эта работа воспринимается как размышление о связи, переходе и мере человеческого присутствия в природной среде. Мост здесь не выступает символом покорения пространства; он почти скромен, подчинен ландшафту и потому особенно выразителен. Художница показывает, что человеку важно не только прокладывать пути, но и сохранять равновесие с тем, через что эти пути проходят. Авторская компьютерно-цифровая техника усиливает пластическую ясность изображения: голубое небо, зеленая земля, темная вода и рассыпчатая фактура листвы складываются в современную, но эмоционально узнаваемую пейзажную форму. Художественная ценность произведения заключается в его тихой символике. Дерево становится вертикалью жизни, вода — пространством памяти, мост — знаком возможности перейти, не разрушая. В коллекционном отношении работа интересна как один из наиболее созерцательных пейзажей серии: она не требует мгновенного эффекта, а постепенно раскрывает свою тему — хрупкое согласие природы, отражения и человеческого следа. Важно, что композиция не стремится к эффектному архитектурному сюжету: мост почти растворен в пейзаже, и именно поэтому его присутствие кажется деликатным. Эта сдержанность делает работу особенно современной, созвучной идее экологической ответственности и уважения к естественной среде.
Купальня
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В работе «Купальня» Ольга Николаева обращается к мотиву тихого водоема, где природа раскрывается не через широкий панорамный вид, а через камерное состояние влажного летнего пространства. На переднем плане поверхность воды покрыта округлыми листьями кувшинок; их светлые пятна образуют дробный ритм, подобный мозаике отражений. Справа поднимаются высокие прибрежные травы, слева и в глубине сгущается зелень деревьев, а над всем пространством разлит голубой свет. Важна не столько конкретная география места, сколько ощущение остановленного мгновения: вода неподвижна, воздух прозрачен, растительность словно медленно дышит. Авторская компьютерно-цифровая техника позволяет Николаевой усилить это впечатление: изображение сохраняет узнаваемость природного мотива, но приобретает декоративную ясность и мягкое мерцание цветовых слоев.

В составе VerbArt Venice Digital Edition 2026 «Купальня» воспринимается как образ природной среды, требующей бережного созерцания. Художница не драматизирует экологическую тему и не превращает пейзаж в декларацию; она показывает, что ценность мира начинается с таких, на первый взгляд, малых пространств — заводи, листа, тени на воде, отражения неба. В этой работе вода становится хранительницей времени: она соединяет травы, деревья и небо в единую зрительную систему, где ничто не существует отдельно. Художественная значимость произведения заключается в тонком балансе между реалистическим наблюдением и цифровой пластикой. Николаева переводит живой пейзаж в современную визуальную форму, не разрушая его естественной тишины. Коллекционная ценность работы связана с ее способностью создавать устойчивое состояние внутреннего покоя. Это не декоративный вид ради украшения, а современная медитация о хрупкости природного равновесия, где красота проявляется в самом факте сохраненного мгновения. Особую роль играет нижний край изображения: кувшинки и отражения образуют не декоративную кайму, а живую границу между зрителем и водной глубиной. Благодаря этому работа сохраняет ощущение присутствия: перед нами не отвлеченный символ природы, а место, к которому можно мысленно приблизиться, услышать его влажную тишину и почувствовать медленное течение летнего времени.
Маленькая речка
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«Маленькая речка» построена как погружение в зеленый полумрак лесного русла. В центре композиции — узкая водная линия, почти скрытая растительностью и упавшими стволами. Два горизонтальных бревна пересекают пространство, задавая ритм перехода и одновременно подчеркивая недоступность глубины. Свет проникает сверху мягко и рассеянно: он не освещает сцену полностью, а растворяет дальний план в туманной зелени. Благодаря этому пейзаж приобретает черты воспоминания, где отдельные детали — темные стволы, отражения воды, светлые листья справа — сохраняются особенно остро, а все остальное становится областью молчания. Цифровая техника Николаевой проявляет себя в особой фактуре изображения: природный мотив будто собран из прозрачных слоев, через которые проступает влажный воздух и зыбкое движение воды.

В арт-проекте VerbArt Venice Digital Edition 2026 эта работа расширяет тему «Мира отражений бытия» через образ малой, почти незаметной реки. Художница показывает не парадный ландшафт, а скрытое место, где жизнь существует без зрителя, сама по себе. В этом выборе есть важная этическая интонация: подлинная ценность природы не зависит от ее зрелищности. Маленькая речка становится символом непрерывного течения, которое сохраняет память леса, питает корни, отражает небо и соединяет видимое с невидимым. В композиции нет внешнего действия, но есть сложное внутреннее напряжение между неподвижностью деревьев и скрытым движением воды. Художественная значимость произведения заключается в способности передать тишину как активное состояние. В коллекционном отношении работа интересна своей созерцательной глубиной: она не подавляет пространство ярким эффектом, а постепенно раскрывается перед зрителем, превращая фрагмент лесного ручья в образ бережного и внимательного отношения к жизни. Существенна и сама камерность масштаба: речка не претендует на величие, но именно поэтому становится убедительным образом скрытой жизни. В ней нет романтической эффектности, зато есть подлинность малой природы, которая продолжает существовать за пределами человеческой суеты и хранит собственный, не демонстративный порядок.
Иван-чай
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В произведении «Иван-чай» Ольга Николаева создает пейзаж, где главной темой становится летнее цветение как состояние светлой полноты. Нижняя часть композиции наполнена вертикалями трав и мягкими розово-лиловыми пятнами цветов; они поднимаются из зеленой массы, словно мерцающие огни на границе поля и леса. За ними выстраивается полоса берез и других деревьев, решенная в прохладной серебристо-зеленой гамме. Верхняя часть отдана чистому голубому небу, которое придает изображению ощущение простора и легкости. Работа построена на контрасте плотной цветущей земли и почти безоблачной высоты. При этом композиция не распадается на отдельные зоны: поле, лес и небо объединены мягким цифровым свечением, характерным для авторской компьютерно-цифровой техники Николаевой.

В контексте VerbArt Venice Digital Edition 2026 «Иван-чай» становится не просто изображением полевого растения, а размышлением о сезонной красоте, которая существует недолго и потому особенно нуждается в художественном сохранении. Иван-чай в русской природной культуре связан с открытым пространством, светом, летними дорогами, опушками и восстановлением земли после тревожных периодов. Николаева показывает его не ботанически подробно, а как цветовой знак живой силы. Лиловые вертикали на переднем плане звучат почти музыкально, задавая ритм роста, а березовый фон вводит мотив памяти родного пейзажа. Художественная ценность работы — в соединении декоративной обобщенности и эмоциональной узнаваемости. Она говорит о природе не как о внешнем ресурсе, а как о пространстве внутреннего равновесия. В коллекционном отношении произведение привлекательно своей светлой, открытой интонацией: оно сохраняет образ лета, но не сводит его к красивому виду, а переводит в современную визуальную формулу благодарного созерцания. Особенно выразителен переход от цветущего переднего плана к прохладной стене деревьев: он напоминает о смене состояний природы, где открытость поля постепенно переходит в глубину леса. В этом движении взгляд зрителя проходит путь от радости летнего цветения к более тихому ощущению памяти и защищенности.
Сирень
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«Сирень» Ольги Николаевой воспринимается как цветочная композиция, в которой натюрморт освобожден от бытовой предметности и превращен в самостоятельное пространство цвета. Крупные грозди белой, розовой, фиолетовой и темно-бордовой сирени занимают почти всю плоскость изображения, образуя сложный цветовой хор. Здесь нет вазы, стола, интерьера; цветы существуют как единая живая масса, словно выдвинутая на нейтральный оливково-зеленый фон. Благодаря этому зритель сосредотачивается не на описании предмета, а на пластике цветения: пушистые соцветия, плотные темные пятна, прозрачные сиреневые переходы и яркая зелень листьев создают ощущение насыщенного весеннего дыхания. Компьютерно-цифровая техника позволяет художнице подчеркнуть декоративную структуру букета, сохранив при этом впечатление мягкости и ароматной наполненности.

В системе VerbArt Venice Digital Edition 2026 эта работа раскрывает тему красоты бытия через мотив цветка, традиционно связанный с памятью, молодостью, домом и краткостью весны. Николаева не изображает сирень как случайный букет; она превращает ее в образ изобилия, где каждый оттенок имеет собственную эмоциональную роль. Белые соцветия несут ощущение чистоты и света, темные бордовые — глубину и зрелость, фиолетовые — поэтическую меланхолию, а зеленые листья удерживают всю композицию в природном равновесии. Художественная значимость произведения заключается в умении совместить декоративную плоскостность с чувственным восприятием живой материи. В коллекционном отношении «Сирень» важна как часть цифрового цветочного цикла Николаевой, где новая техника не отдаляет зрителя от природы, а помогает заново увидеть ее фактуру, ритм и эмоциональную силу. Эта работа говорит о красоте не как о внешнем эффекте, а как о форме памяти, способной возвращать человеку утраченные состояния света, запаха и весеннего обновления. Особую роль играет отсутствие жесткой пространственной глубины: букет словно становится цветовым облаком, самостоятельной природной материей. Эта плоскостность сближает работу с декоративным панно, но не лишает ее живого дыхания; напротив, зритель ощущает сирень как почти осязаемую массу света, тени и аромата.
Красные розы
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В работе «Красные розы» Ольга Николаева выстраивает цветочный мотив на контрасте приглушенной зеленой среды и насыщенных красных акцентов. Розы распределены по композиции не как строгий букет, а как живой куст, где раскрытые цветы, бутоны и листья образуют естественное движение. Центральные цветки написаны особенно выразительно: их бархатистая краснота выступает из темной глубины листвы и сразу собирает взгляд. Фон решен сдержанно, почти монохромно, благодаря чему красный цвет приобретает не декоративную резкость, а внутреннюю драматичность. В изображении есть чувство летнего сада, немного отстраненного, словно увиденного сквозь легкую дымку памяти. Цифровая фактура не скрывается: она проявляется в зернистых переходах, мягкой плоскостности и тонкой графике листьев, придавая работе современный характер.

В проекте VerbArt Venice Digital Edition 2026 «Красные розы» входят в линию произведений, где Николаева исследует природу как эмоциональную и символическую систему. Роза традиционно несет множество смыслов — любовь, красоту, уязвимость, торжественность, ранимость. Художница избегает прямой сентиментальности: ее цветы не выглядят праздничной открыткой, они живут в сложной зеленой среде, где красота связана с тенью, скрытым ростом и временем. Особую выразительность работе дает соотношение открытых бутонов и еще не распустившихся форм: перед зрителем не застывшая декоративная схема, а процесс цветения, в котором настоящее соединяется с ожиданием. Художественная ценность произведения заключается в способности передать силу цвета без внешней перегрузки. В коллекционном отношении работа интересна как современная цифровая интерпретация классического цветочного мотива: она сохраняет узнаваемую привлекательность розы, но переводит ее в язык XXI века, где изображение природы становится одновременно знаком памяти, созерцания и бережного отношения к хрупкой красоте. Важна и некоторая приглушенность общего колорита: зеленая среда не спорит с красным, а создает для него плотную, почти бархатную тишину. Благодаря этому розы воспринимаются не как символ внешнего блеска, а как знаки внутренней энергии, которая проявляется через цветение и сохраняет силу даже в полутени сада.
Барвинки
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Москва, 2020, другое, 30х40, +7 903 260 4466, microlana@inbox.ru
«Барвинки» построены на тонком звучании белых, голубоватых и фиолетовых цветов, раскрытых на мягком зеленом фоне. В отличие от торжественных цветочных композиций, эта работа камерна и почти интимна. Небольшие звездчатые венчики распределены по плоскости свободно, словно зритель приблизился к фрагменту сада и увидел не общий вид, а живую ткань растений. Светлые лепестки выделяются на фоне темной листвы, но не отделяются от нее окончательно: цветы и листья связаны тонкими стеблями, тенями, полупрозрачными переходами. Композиция обладает ритмом легкого движения, где одни формы выступают вперед, другие уходят в зеленую глубину. Авторская компьютерно-цифровая техника Николаевой делает изображение одновременно декоративным и живым: природная хрупкость цветка сохраняется, но приобретает ясность современного графического образа.

В рамках VerbArt Venice Digital Edition 2026 «Барвинки» воспринимаются как размышление о скромной красоте, которая часто остается вне поля торжественного внимания. Художница выбирает не редкий экзотический мотив, а цветы, близкие садовой и природной повседневности. Именно в этом заключается гуманистический смысл работы: ценное не обязательно должно быть грандиозным. Малые формы природы обладают собственной выразительностью, если смотреть на них внимательно. Белые цветы в композиции напоминают вспышки света, синие — углубляют пространство, а зеленый фон создает ощущение защищенной растительной среды. Художественная значимость произведения связана с деликатным балансом между наблюдением и стилизацией. Николаева не копирует растение, а выявляет его ритм, легкость и внутреннюю музыкальность. В коллекционном отношении работа ценна своей спокойной декоративностью и редкой интонацией заботливого взгляда. Она способна существовать как самостоятельный арт-объект и как часть более широкой серии, где цифровое искусство становится способом сохранить тонкие, почти незаметные проявления живой природы. Существенно, что цветы не выстроены в центрированную декоративную схему: они возникают в разных частях изображения, образуя живой, немного асимметричный ритм. Эта естественная разомкнутость позволяет композиции дышать и делает ее близкой к реальному опыту рассматривания сада, где красота открывается фрагментами.
Ландыши

[image: Иллюстрация]

Николаева Ольга

Москва, 2020, другое, 40х30, +7 903 260 4466, microlana@inbox.ru
В «Ландышах» Ольга Николаева обращается к одному из самых хрупких весенних образов. Композиция построена на зеленой гамме, внутри которой белые цветки звучат как тихие световые знаки. Широкие листья занимают большую часть пространства, образуя мягкие вертикали и диагонали; между ними появляются тонкие стебли с небольшими колокольчиками. Белые пятна не стремятся к внешней эффектности, их сила — в сдержанности и точности. Фон не отделен от растения: он растворяется в полутенях, создавая впечатление влажной лесной тишины. В отличие от ярких букетных мотивов, здесь цветение показано почти как тайна, которую нужно заметить. Компьютерно-цифровая техника Николаевой усиливает это ощущение, соединяя живописную мягкость с графической ясностью контуров и прозрачных зеленых слоев.

В составе VerbArt Venice Digital Edition 2026 эта работа важна как визуальное высказывание о ценности малого и уязвимого. Ландыш — цветок памяти, весеннего обновления, чистоты и одновременно краткости жизни. Николаева подчеркивает не праздничность мотива, а его внутреннюю осторожность. Растение будто появляется из глубины зеленого мира, не нарушая его равновесия, а мягко обозначая присутствие света. В художественном отношении произведение строится на тонкой работе с нюансами: различные оттенки листвы, приглушенный фон и белые колокольчики создают пространство спокойного созерцания. Эта сдержанность делает работу особенно выразительной. В коллекционном смысле «Ландыши» представляют интерес как часть авторского цикла, где цифровая форма служит не эффекту новизны, а сохранению поэтического опыта природы. Работа напоминает, что бережное отношение к миру начинается с умения увидеть не только масштабное и яркое, но и тихое, почти скрытое — то, что существует на границе света, тени и памяти. Особую выразительность создает вертикальное движение листьев: они словно защищают маленькие белые цветы, создавая вокруг них зеленое укрытие. Благодаря этому работа приобретает не только ботаническую, но и почти нравственную интонацию — хрупкое нуждается в пространстве заботы, тени и внимательного присутствия.
Хранители. Долгий путь домой
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Графический лист Юрия Побережного «Хранители. Долгий путь домой» построен как притча о возвращении, переходе и невидимой поддержке. Центральное место занимает гигантская деревянная дверь или ворота, поднятые до почти архитектурной монументальности. Их вертикальная масса, исполненная плотной штриховкой, воспринимается как граница между мирами — земным городом, пространством памяти и той областью, куда человек направляется после долгого пути. Внизу, у основания ворот, расположены две фигуры: одна склонена к другой, и этот жест превращает композицию в сцену утешения, последнего приюта или тихого сопровождения. За воротами и по бокам видны дома, будто целый мир человеческих жилищ оказывается малым перед этой темной, древней преградой. Над воротами проходит ряд птиц, а облака в верхней части листа напоминают о движении душ и времени.

В проекте VerbArt Venice Digital Edition 2026 эта работа открывает важный духовный пласт серии «Хранители». Побережный работает тушью и пером так, что каждая линия становится не техническим штрихом, а следом внутреннего переживания. Деревянная фактура ворот, мелкие дома, черно-белое небо и светлые человеческие фигуры соединяются в пространство, где бытовое и сакральное не разделены. Художник не объясняет, кто именно возвращается домой и что означает этот дом; он оставляет зрителю право на личное прочтение — родина, память, смерть, прощение, обретение покоя. Художественная ценность листа заключается в сочетании почти наивной ясности образа и глубокой метафизической напряженности. Монохромность делает работу универсальной: она освобождает сюжет от случайной окраски и переводит его в язык знака. В коллекционном отношении произведение значимо как один из ключевых листов цикла, где тема хранителя раскрывается не через прямое действие, а через присутствие рядом с человеком в момент предельной уязвимости. Особенно важно, что ворота в этой работе не выглядят враждебной преградой. Их тяжесть велика, но они несут в себе не только страх неизвестного, но и возможность входа. Поэтому название звучит не трагически, а примиряюще: долгий путь может завершиться не исчезновением, а возвращением в пространство памяти и тихого света.
Хранители. Бремя
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В листе «Хранители. Бремя» Юрий Побережный создает предельно напряженный образ человеческой ноши. Почти всю верхнюю часть композиции занимает огромная темная масса, выполненная густой, направленной штриховкой. Она похожа одновременно на небо, поток ветра, каменную плиту, облако судьбы и невидимый груз, который давит на человека. Внизу справа фигура человека полулежит или пытается подняться, вытягивая руку к этому черному пространству. Ее жест читается как сопротивление, просьба, отчаянная попытка удержать связь с миром. Слева находится светлая фигура хранителя с нимбом; она не вмешивается внешне, не разрушает тяжесть бремени, но присутствует рядом как тихое свидетельство, поддержка и знак духовной возможности. Пустота нижней части листа усиливает одиночество сцены и делает черную массу особенно ощутимой.

Для VerbArt Venice Digital Edition 2026 это произведение важно как концентрированное высказывание о тяжести человеческого опыта. Побережный избегает литературной иллюстративности: в работе нет конкретного события, социального комментария или бытовой подробности. Перед нами универсальная ситуация — человек сталкивается с тем, что превосходит его силы, а рядом с ним остается невидимая, почти безмолвная защита. Графический язык автора строится на контрасте плотного черного поля и незащищенных белых фигур. Штриховка превращается в вещество времени, тревоги, ответственности, памяти. Художественная ценность листа заключается в точности пластического решения: смысл рождается не из описания, а из соотношения масштаба, пустоты, жеста и света. В коллекционном отношении «Бремя» выделяется как работа большой философской силы. Она не предназначена для поверхностного взгляда; ее нужно рассматривать медленно, позволяя линиям раскрывать внутренний сюжет. В контексте цикла «Хранители» лист напоминает, что помощь не всегда отменяет страдание, но может придать ему смысл и удержать человека от окончательного падения. Важна и почти музыкальная направленность штрихов: черное поле не статично, оно движется, давит, течет, словно невидимая сила проходит над землей. На этом фоне белые фигуры кажутся особенно хрупкими, но именно их хрупкость делает композицию человеческой и не позволяет ей превратиться в абстрактный знак отчаяния.
Хранители. Кто-то разлил молоко
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«Хранители. Кто-то разлил молоко» — один из самых поэтичных листов Юрия Побережного, где земной быт соединяется с космическим масштабом. На округлом темном холме или стоге лежат две светлые фигуры: человек и хранитель, обращенные к ночному небу. Их позы лишены драматизма; это не сцена борьбы, а мгновение доверия, отдыха и совместного созерцания. Внизу видны лестница, вилы или садовый инструмент, напоминающие о дневном труде, о простой сельской жизни. Но над этим малым пространством раскрывается огромная вселенная: черное небо наполнено бесчисленными звездами, кометами, серпом луны и широкой светлой полосой Млечного Пути. Название вводит мягкую бытовую метафору — звездная река воспринимается как разлитое молоко, и космос становится ближе, добрее, почти домашним.

В составе VerbArt Venice Digital Edition 2026 эта работа особенно важна для понимания гуманистической интонации цикла «Хранители». Побережный показывает, что сакральное может открываться не только в драматические моменты, но и в тишине после труда, в детском удивлении перед небом, в способности назвать Млечный Путь простыми словами. Техника туши и пера здесь достигает удивительной выразительности: тысячи точек, штрихов и светлых просветов создают ощущение бесконечной глубины, тогда как белые фигуры сохраняют хрупкую человеческую меру. Контраст черного неба и светлых тел не пугает, а наоборот, рождает чувство защищенности. Художественная ценность листа заключается в редком соединении философской глубины и теплой сказочности. Это произведение говорит о связи человека с мирозданием без пафоса, через доверительный образ ночного разговора. В коллекционном отношении работа значима как один из наиболее светлых и созерцательных листов серии: она способна удерживать зрителя между улыбкой, памятью детства и размышлением о том, что в огромной вселенной человек не всегда одинок. Существенна и интонация названия: оно снимает дистанцию между человеком и космосом, возвращая звездному небу язык семьи, детства и устного рассказа. В этом проявляется редкое качество графики Побережного — способность говорить о бесконечном без холодной торжественности, сохраняя тепло человеческого взгляда.
Хранители. Купальская ночь
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В графическом листе «Хранители. Купальская ночь» Юрий Побережный обращается к древнему образу ночи, когда земное пространство будто приоткрывает невидимую сторону бытия. Вертикальная композиция построена как восхождение: внизу — малая человеческая фигура, погруженная в состояние тишины и ожидания; выше — огромная масса папоротниковых листьев, превращенных художником почти в архитектуру; еще выше — темная завеса неба, усыпанная круглыми сияющими знаками. В этой работе нет прямого рассказа о празднике Ивана Купалы, но есть ощущение его внутренней мифологии: поиск тайного цветка, напряженное ожидание чуда, прикосновение к границе между обыденным и сакральным. Листья папоротника здесь не просто ботанический мотив. Их нервная, тонко прописанная структура напоминает о письме природы, о хрупкой системе знаков, которую человек способен прочесть только в редкие моменты внутренней собранности. Монохромная техника усиливает этот эффект: черное небо становится не пустотой, а плотным космосом, а белые участки листа начинают звучать как дыхание света.

В контексте VerbArt Venice Digital Edition 2026 эта работа раскрывает тему хранительства как не внешней защиты, а состояния доверия к миру, в котором даже ночь не является угрозой. Побережный вводит зрителя в пространство графической медитации, где каждая линия имеет значение: штрих передает дрожание травы, движение воздуха, скрытую пульсацию времени. Маленькая фигура у подножия растительного свода выглядит не потерянной, а включенной в общий порядок мироздания. Именно здесь возникает важная для всего цикла интонация: человек мал перед бесконечностью, но не оставлен один. Художественная ценность листа заключается в редком соединении декоративной сложности и духовной простоты. Он сохраняет связь с фольклорной памятью, но не превращается в иллюстрацию легенды; скорее, это современная притча о способности видеть чудо в темноте. Для коллекции работа важна как пример авторской графики, в которой традиционная техника пера становится языком философского высказывания, а образ Купальской ночи — символом внутреннего перехода, обновления и незримого покровительства.
Хранители. Идущий в темноте
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«Хранители. Идущий в темноте» — один из наиболее напряженных листов цикла, где Юрий Побережный строит драму не через внешнее действие, а через состояние человеческого движения внутри плотной, сопротивляющейся среды. Пространство работы заполнено сложным переплетением штрихов, напоминающих то древесные волокна, то стены, то спутанные слои памяти. Перед зрителем возникает не пейзаж и не интерьер, а почти физическое воплощение темноты: она имеет фактуру, давление, направление. На этом фоне человеческая фигура с вытянутой вперед рукой воспринимается как образ слепого продвижения сквозь неясность. Рядом с ней присутствует светлая фигура хранителя — не властного проводника, а тихого спутника, чье присутствие лишено эффектности, но именно поэтому кажется подлинным. Он не отменяет трудности пути, не рассекает тьму чудом, а разделяет с человеком сам момент испытания. Контраст белого и черного в этой работе становится этическим: свет не побеждает мгновенно, но удерживает пространство от окончательного распада.

В художественной программе VerbArt Venice Digital Edition 2026 этот лист звучит как размышление о современном человеке, оказавшемся в мире неопределенности, информационного шума и духовной усталости. Побережный избегает прямой символики бедствия; его темнота не политическая и не бытовая, а экзистенциальная. Она может быть страхом, скорбью, болезнью, одиночеством, внутренним кризисом — любым состоянием, когда привычные ориентиры исчезают. Особенно выразительна фактура фона: она не статична, а словно движется навстречу фигурам, создавая ощущение тяжелого потока. В этом потоке человек сохраняет достоинство именно потому, что продолжает идти. Работа обладает высокой коллекционной значимостью как пример зрелого авторского языка Побережного: в ней филигранность пера соединена с обобщенной философской темой, понятной за пределами локального контекста. Лист не предлагает утешительной иллюзии легкого спасения. Его сила — в честности: путь в темноте возможен, если рядом сохраняется незримая опора, а внутренний свет не обязательно должен быть ярким, чтобы вести вперед.
Хранители. Гадайте на ромашках
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В листе «Хранители. Гадайте на ромашках» Юрий Побережный соединяет городскую повседневность с неожиданной поэзией тихого чуда. На первый взгляд перед нами бытовая сцена: пожилая женщина медленно везет детскую коляску, наполненную ромашками, рядом движется высокая светлая фигура хранителя, а фоном служит плотная стена многоэтажных домов с множеством окон. Но именно эта обыденность у художника становится пространством притчи. Черный массив жилой застройки, исчерченный светящимися прямоугольниками окон, напоминает огромную карту человеческих одиночеств. В каждом окне возможна своя жизнь, своя тревога, своя надежда, но улица объединяет их в общий ночной ритм. Гирлянды и круглые световые знаки перекликаются с ромашками, превращая городской двор в почти ритуальное место. Цветы здесь не декоративный мотив, а знак хрупкой веры в простые ответы, которые человек ищет даже в позднем возрасте. Гадание на ромашке становится не игрой, а способом сохранить детскую способность доверять миру.

В контексте VerbArt Venice Digital Edition 2026 эта работа особенно важна тем, что раскрывает сакральное не в храмовом или легендарном пространстве, а среди панельной архитектуры, ночных окон и повседневного маршрута. Побережный показывает, что хранитель может идти рядом не только в моменты великой драмы, но и в тихой городской усталости, когда человеку нужно донести до дома свой маленький запас света. Композиция построена на контрасте: тяжелая геометрия домов и легкая органика ромашек, черная плотность фона и почти прозрачные фигуры, социальная конкретность двора и универсальность внутреннего жеста. Художник не превращает героиню в символ бедности или одиночества; напротив, он наделяет ее редким достоинством. Она несет цветы как дар, память или возможность вопроса, обращенного к судьбе. Коллекционная ценность работы связана с ее эмоциональной многослойностью: этот лист может читаться как социальная сцена, городская сказка, философская притча о старости, любви и надежде. Графическая строгость делает образ современным, а интонация милосердия придает ему вневременное звучание.
Хранители. Нити
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«Хранители. Нити» — работа о связях, которые формируют человеческую судьбу и остаются невидимыми до тех пор, пока художник не превращает их в образ. Центральные фигуры — человек и хранитель — помещены под массивную полусферу, напоминающую одновременно небесный свод, гнездо, ткацкий стан и тяжелую конструкцию мироустройства. Из этого верхнего пространства спускаются тонкие нити, а внизу лежат клубки, похожие на сгустки прожитого времени. Побережный строит композицию как вертикальную модель бытия: наверху находится источник связи, в середине — человек, удерживающий или распутывающий нити, внизу — накопленный опыт, память, ошибки, неиспользованные возможности. Особенно важна фактура одежды темной фигуры: она сама словно соткана из бесчисленных линий, поэтому герой не просто держит нити, а состоит из них. Светлая фигура хранителя рядом не вмешивается грубо, но сохраняет равновесие композиции, не позволяя бремени связей превратиться в хаос.

В составе VerbArt Venice Digital Edition 2026 этот лист воспринимается как философский центр серии, потому что переводит тему защиты из области внешнего покровительства в область внутренней структуры жизни. Нити могут быть родовыми связями, памятью детства, обязанностями, обещаниями, молитвами, случайностями, которые позднее оказываются судьбоносными. Художник не дает им однозначного смысла; он создает пространство, где зритель сам вспоминает собственные узлы и разрывы. Монохромная палитра здесь работает особенно точно: черное задает глубину и тяжесть, белое — возможность просвета, а бесконечные градации штриха связывают эти полюса. Работа обладает высокой художественной значимостью благодаря редкому равновесию декоративной насыщенности и смысловой ясности. Она не иллюстрирует миф о мойрах или библейскую притчу, но вступает с ними в тихий диалог, создавая современный образ судьбы. Для коллекционера этот лист ценен как произведение, рассчитанное на длительное рассматривание: при каждом возвращении взгляд обнаруживает новые ритмы, скрытые переходы, мелкие напряжения линии, из которых складывается сложная поэтика человеческого пути.
Хранители. Штрихкоды
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В работе «Хранители. Штрихкоды» Юрий Побережный создает один из самых современных по звучанию образов цикла. Массивная конструкция, на которой стоят человек и хранитель, напоминает одновременно башню, город, цифровой архив и руины цивилизации. Ее плоскости покрыты ритмическими полосами, отсылающими к штрихкодам, то есть к системе учета, продажи, идентификации и обезличивания. Художник превращает этот знак повседневной потребительской культуры в драматический архитектурный мотив. Пространство кажется построенным не из камня, а из кодов, где каждая поверхность уже заранее прочитана машиной и вписана в чужой порядок. На краю этого цифрового Вавилона стоят две фигуры: темная человеческая и светлая фигура хранителя. Их положение неустойчиво, почти опасно. Они словно находятся в моменте выбора — остаться внутри мира, где все пронумеровано, или сделать шаг к пустоте, которая может оказаться свободой.

В проекте VerbArt Venice Digital Edition 2026 этот лист звучит как предупреждение о хрупкости человеческой личности в эпоху тотального считывания и визуального шума. Побережный не отрицает современность, но показывает ее как пространство испытания: древняя тема Вавилонской башни получает новый язык, где смешение языков заменено перегрузкой знаками, а гордыня строительства — желанием все измерить, обозначить и превратить в товар. При этом работа не сводится к критике технологий. Ее глубина в том, что рядом с человеком по-прежнему присутствует хранитель: духовное измерение не исчезает даже среди кодов, бетонных плоскостей и холодной геометрии. Художественная ценность листа заключается в смелом соединении архаического сюжета и визуальных символов цифрового века. Перо позволяет передать жесткость архитектурных форм и одновременно сохранить живое дрожание линии, сопротивляющейся механической точности штрихкода. Коллекционно работа значима как произведение, фиксирующее важный нерв времени: страх быть сведенным к номеру и потребность сохранить внутреннее лицо. Это не декоративная графика, а интеллектуальный образ современного Вавилона, где спасение начинается с способности увидеть опасность.
Хранители. Спроси совета у ромашки
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«Хранители. Спроси совета у ромашки» построена как камерная сцена доверия, в которой Юрий Побережный соединяет фольклорную простоту гадания с глубокой темой внутреннего выбора. Композиция кажется тихой, почти интимной: на траве сидит обнаженная женская фигура, вокруг рассыпаны яблоки, а сверху, из-за края декоративного полотна, склоняется хранитель и протягивает ромашку. Перед нами не иллюстрация к конкретному сюжету, а пространство архетипов. Яблоки напоминают о саде, знании, соблазне и зрелости; ромашка — о детской игре, невинности и попытке получить ответ там, где разум устает от сомнений. Декоративное покрывало с орнаментальными полосами образует условную границу между мирами: сверху — сфера покровительства, снизу — земная уязвимость человека. Женская фигура не выглядит пассивной. Ее спокойная поза говорит о внутренней готовности услышать совет, но не снять с себя ответственность за выбор.

В контексте VerbArt Venice Digital Edition 2026 эта работа расширяет тему хранителей в сторону женской интуиции и тонких форм духовного диалога. Побережный избегает драматического пафоса: здесь нет катастрофы, тьмы или внешней угрозы. Испытание находится внутри — в необходимости различить желание, страх, память и надежду. Монохромная графика парадоксально усиливает ощущение цветка: ромашка, лишенная настоящего цвета, становится еще более значимой как знак. Ее белизна рождается не из краски, а из оставленного художником дыхания бумаги. В этом проявляется мастерство Побережного: он умеет делать пустое пространство активным, превращать паузу в смысл. Работа обладает камерной коллекционной ценностью: небольшой формат не уменьшает ее значимости, а делает образ сосредоточенным, почти ювелирным. В ней соединены библейские отзвуки, народное гадание, мотив сада и современная психологическая интонация. Лист приглашает не к быстрому прочтению, а к тихому внутреннему вопросу: где проходит граница между советом судьбы и собственным решением человека. В этом вопросе заключена тонкая современность работы: она говорит о свободе без прямого назидания, оставляя зрителю право на собственный ответ.
Слетни. Глупый язык
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«Слетни. Глупый язык» выделяется в подборке Юрия Побережного более жесткой социальной интонацией. Здесь художник обращается не к теме небесного покровительства, а к темной механике человеческой речи, способной связывать, ранить и искажать пространство вокруг себя. Под зонтом сгруппированы фигуры, почти лишенные индивидуальности: они сближены в единую массу, их лица склонены друг к другу, руки прикрывают рты, а горизонтальные линии проходят сквозь тела, превращая разговор в сеть, путы и одновременно шумовую волну. В нижней части листа находится отдельная фигура человека на цветочном поле. Она отделена от группы не только композиционно, но и нравственно: ее покой противопоставлен суете тех, кто производит слухи. Побережный показывает сплетню не как легкую бытовую слабость, а как форму насилия, в которой слово теряет связь с истиной и начинает жить паразитической жизнью.

В программе VerbArt Venice Digital Edition 2026 эта работа важна как напоминание о том, что духовная защита необходима не только перед лицом больших бедствий, но и в сфере повседневной морали. В отличие от листов серии «Хранители», здесь почти не ощущается явного небесного спутника; сама композиция словно говорит о мире, где человек отказывается от внутреннего хранителя и подменяет живое участие чужой оценкой. Графический язык предельно точен: линии, которые в других работах Побережного могут означать траву, ткань, небо или время, здесь становятся визуальным эквивалентом пустой речи. Они оплетают персонажей, лишая их свободы, и при этом создают тревожную декоративность, заставляющую зрителя долго рассматривать то, от чего хотелось бы отвести взгляд. Художественная ценность листа заключается в соединении сатиры и философской строгости. Это не карикатура и не бытовая сценка, а почти нравственная аллегория о разрушительной силе языка, оторванного от сострадания. Для коллекции работа значима как редкий пример графики, где социальная тема решена без публицистической прямолинейности, через ритм, композицию и психологическую паузу между говорящими и молчащим.
Хранители. Противостояние
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В листе «Хранители. Противостояние» Юрий Побережный создает образ предельного напряжения, в котором человек и его хранитель оказываются перед лицом агрессивной, почти безличной силы. Левая часть композиции заполнена черной массой острых лучей, обломков и направленных линий. Это не конкретный враг, не природная стихия и не технологическая авария, а универсальный образ напора обстоятельств. Он движется как шквал, как удар, как разрушительное слово, как внезапная беда. Справа две фигуры прижаты друг к другу: темная человеческая фигура поднимает руку в жесте сопротивления, а светлая фигура хранителя обнимает или поддерживает ее, создавая внутренний центр устойчивости. В работе нет героической позы победителя. Побережный показывает не триумф, а момент выдерживания, когда важно не отступить и не потерять себя. Именно эта честность делает лист особенно сильным: сопротивление здесь не эффектное, а тихое, почти телесное.

В рамках VerbArt Venice Digital Edition 2026 «Противостояние» раскрывает одну из ключевых тем современного человека — необходимость сохранять духовную вертикаль в мире, где давление может исходить из разных источников: истории, общества, страха, памяти, внешних конфликтов или внутреннего отчаяния. Монохромная техника позволяет художнику довести конфликт до максимальной ясности. Черное и белое не просто противопоставлены; между ними существует сложная зона штрихов, переходов, напряженных пауз. В этой зоне и происходит человеческая жизнь. Светлая фигура хранителя не уничтожает темную массу, но помогает человеку удержать границу. Художественная ценность работы связана с ее выразительной лаконичностью: при внешней насыщенности деталями композиция читается мгновенно, как сильный визуальный знак, а затем постепенно раскрывает психологическую глубину. Для коллекционера этот лист важен как произведение, обладающее высокой эмоциональной энергией и универсальным смыслом. Он говорит о стойкости без лозунга, о вере без декларации, о близости невидимой защиты в тот момент, когда человек встречается с тем, что превосходит его силы.
Маленький ослик Марии. По произведению З.Гунхильд
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Графический лист «Маленький ослик Марии. По произведению З. Гунхильд» разворачивает библейский мотив пути в пространство почти сказочной, детально населенной вселенной. Юрий Побережный не ограничивается изображением Святого семейства, направляющегося к Вифлеему; он создает целый мир, в котором каждый холм, дом, растение, животное и маленькая фигурка включены в общий ритм ожидания. Композиция вытянута по горизонтали, словно древний свиток или карта странствия. Внизу виден путь Марии, Иосифа и ослика, но над ним раскрываются несколько уровней земли и неба: селения, дороги, птицы, крошечные сцены, ночная полоса со светилами. В этой многослойности чувствуется не иллюстративная подробность, а особая любовь к миру, где даже малая деталь имеет право на существование. Ослик становится не второстепенным персонажем, а символом смиренного служения: именно он несет священную историю вперед, оставаясь тихим и почти незаметным.

В контексте VerbArt Venice Digital Edition 2026 эта работа соединяет христианскую традицию, книжную культуру и авторскую графическую поэтику. Побережный обращается к произведению З. Гунхильд, но переводит литературный импульс на язык тончайшего пера, где повествование рождается из множества линий и пауз. В листе нет монументального религиозного пафоса; напротив, его сила — в камерности и человеческой теплоте. Путь Святого семейства показан как путь всех, кто ищет кров, надежду и смысл среди большого мира. Горизонтальные уровни композиции напоминают о времени: прошлое, настоящее и будущее сосуществуют на одном листе, а зритель может двигаться взглядом, как путник, находя все новые сцены. Художественная и коллекционная ценность работы определяется ее редким качеством «долгого рассматривания». Она не исчерпывается первым впечатлением: чем внимательнее зритель всматривается, тем сильнее ощущает, что за видимой наивностью скрыта сложная структура памяти, веры и доброты. Это произведение способно стать важным листом в собрании современной духовной графики, где библейский сюжет сохраняет живую человеческую интонацию.
Искушение
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Побережный Юрий Петрович

Республика Северная Осетия- Алания, г. Моздок, 2025, графика, 13х21, 89284941284, poberezhn1@yandex.ru
«Искушение» — небольшой по формату, но внутренне насыщенный лист, в котором Юрий Побережный обращается к одному из главных сюжетов европейской и библейской образности. В центре композиции находится древо познания, вокруг которого разворачивается напряженная сцена выбора. Женская фигура стоит под кроной дерева, ствол обвивает змей, рядом внизу расположена мужская фигура, а верхний свод венчают знаки Солнца и Луны. Художник создает не буквальную иллюстрацию грехопадения, а замкнутый символический мир, где каждый элемент включен в ритуальную структуру. Древо поднимается как ось между землей и небом; плоды кажутся не столько предметами желания, сколько узлами знания; змей не просто соблазняет, а участвует в сложной драме пробуждения сознания. Цветочный луг в нижней части листа придает сцене хрупкость: до трагического разлома мир еще прекрасен, но уже наполнен напряжением будущего решения.

В рамках VerbArt Venice Digital Edition 2026 «Искушение» звучит как размышление о свободе, ответственности и цене познания. Побережный сохраняет архаическую торжественность сюжета, но его графический язык современен: линии не замыкают форму в академической ясности, а заставляют ее вибрировать, словно внутри каждого образа уже действует сомнение. Особую роль играют Солнце и Луна с человеческими чертами. Они превращают сцену в космическое событие, за которым наблюдает само время. Но при всей символической насыщенности лист остается камерным и почти интимным: драма выбора показана не как громкая катастрофа, а как внутренний момент, когда человек впервые слышит голос желания и должен отделить его от голоса истины. Коллекционная ценность работы связана с ее концентрированностью. Малый формат требует от зрителя приближения, личного участия, медленного чтения деталей. Это произведение не подчиняется модной эффектности; оно продолжает линию авторской графики Побережного, где библейский мотив становится поводом для разговора о современной душе, ее уязвимости, любопытстве, страхе и неизбежной ответственности за сделанный шаг.
Нежданная весть
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В графическом листе «Нежданная весть» Юрий Побережный обращается к сюжету Благовещения не как к иллюстрации канонического эпизода, а как к тихому событию внутреннего мира, где чудо возникает почти без внешнего действия. Композиция построена на встрече фигур в условном саду: ангел с нимбом передает цветок Марии, а рядом присутствует темная фигура свидетеля, словно задержавшаяся между сомнением, изумлением и принятием тайны. Этот третий персонаж особенно важен: он выводит сцену из плоскости церковного повествования в пространство человеческого опыта, где всякая весть о судьбе сначала воспринимается как нарушение привычного порядка. Архитектурная дуга в верхней части листа напоминает одновременно портал, небесный свод и декоративную заставку старинной книги; помещенные по краям светила превращают камерный сюжет в событие космического масштаба.

Работа органично входит в пространство VerbArt Venice Digital Edition 2026, где графика Побережного звучит как разговор о сакральном, сохраненном в личной памяти и повседневном жесте. Художник не стремится к эффектной драме: он выбирает язык перовой линии, плотной штриховки и почти молитвенной тишины. Цветочный массив за фигурами можно воспринимать как древо жизни, облако благодати или расцветающий текст самой вести. Каждая точка и каждый штрих здесь работают не на декоративное заполнение, а на создание особой среды созерцания. Монохромность усиливает ощущение чистоты и отстраненности: зритель не отвлекается на цвет, а входит в ритм линий, где духовное состояние раскрывается через наклон головы, протянутую руку, расстояние между персонажами. Художественная ценность листа заключается в редком соединении хрупкости и смысловой плотности. Это произведение не только продолжает традицию библейской графики, но и переводит ее в современный камерный регистр, где чудо понимается как мгновение внутреннего узнавания, а не как театральное явление. В этом смысле лист становится важной частью диалога о том, как традиционный религиозный сюжет способен звучать в современной выставочной среде без потери внутреннего достоинства и художественной строгости.
Не та дверь
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Графический лист «Не та дверь» построен как небольшая притча, в которой серьезность сакрального мотива неожиданно соединяется с тонкой авторской иронией. Пространство разделено высокой стеной: слева — темный арочный проем с сидящей женской фигурой, справа — уходящий ангел с лилиями в руках. В этом простом композиционном решении заключен сложный смысловой поворот. Лилия, связанная с чистотой и благой вестью, оказывается не врученной; небесный посланник будто проходит мимо, не находя нужного входа, а сцена обещанного откровения превращается в момент несостоявшейся встречи. Побережный избегает прямого объяснения: он оставляет зрителю паузу между дверью, фигурой и удаляющимся вестником, превращая пустое пространство стены в главный драматический элемент листа.

В контексте VerbArt Venice Digital Edition 2026 эта работа особенно выразительно раскрывает способность современной графики говорить о больших темах через малый формат и камерную деталь.

Художник не разрушает религиозный образ, а переводит его в область человеческой ошибки, задержки, недоразумения, того самого смещения, от которого иногда зависит судьба. Стена в листе воспринимается не только как архитектурная преграда, но и как метафора закрытости сознания. Арка слева хранит темноту и телесность, фигура справа несет светлый знак, но между ними нет соединяющего жеста. В этом напряжении рождается сложная интонация: не насмешка над чудом, а печальное размышление о том, как легко человек может оказаться не там, где его ждет смысл.

Техника туши и пера позволяет автору строить образ на контрасте плотного черного пятна и прозрачной линии. Декоративные растительные мотивы вдоль стены смягчают строгость сцены, но не отменяют ее внутренней тревоги. Коллекционная ценность работы связана с ее смысловой редкостью: это не иллюстрация, а самостоятельная графическая миниатюра с философским подтекстом. В ней Побережный показывает, что духовный сюжет может быть не только возвышенным, но и удивительно человеческим, уязвимым, открытым для сомнения и тихого юмора.

Лист хочется рассматривать как фрагмент большого визуального дневника, где каждая ошибка пути становится поводом для размышления о выборе, внимании и способности услышать обращенную к нам весть.
Хранители. Носочки

[image: Иллюстрация]

Побережный Юрий Петрович

Республика Северная Осетия- Алания, г. Моздок, 2025, графика, 17х45, 89284941284, poberezhn1@yandex.ru
В работе «Хранители. Носочки» Юрий Побережный переносит тему ангельского присутствия в область самого тихого и домашнего действия. Перед зрителем не торжественная сцена явления, а камерный эпизод: беременная женщина вяжет, а рядом с ней ангел держит корзину с клубками. Нить, переходящая из небесного сопровождения в земной труд, становится центральной метафорой листа. Она связывает поколения, будущую жизнь, материнскую заботу и невидимую поддержку, которая не отменяет человеческого усилия, а мягко включается в него. Вертикальный формат усиливает ощущение укрытого пространства: густая растительная масса над фигурами напоминает занавес, древесную крону, кружево памяти или живую стену, под которой совершается маленькое таинство ожидания.

В проекте VerbArt Venice Digital Edition 2026 этот лист раскрывает одну из самых важных сторон графического цикла Побережного: сакральное здесь не отделено от быта, оно проявляется в простом жесте, в сосредоточенности рук, в заботе о еще не родившемся человеке. Ангел не возвышается над героиней как недоступная сила; он сидит рядом, почти на равных, и потому его присутствие кажется особенно убедительным. Художник работает с черно-белой гаммой как с пространством дыхания: плотная штриховка создает глубину листвы и фактуру клубков, а белые силуэты фигур сохраняют ощущение света внутри темного мира. Тема «носочков» звучит на первый взгляд бытово, но именно в этом бытовом названии заключена поэтичность произведения. Будущая жизнь еще не показана, но уже окружена теплом, трудом, ожиданием и благословением. Работа ценна своей редкой интонацией: она не драматизирует материнство и не превращает его в символический плакат, а говорит о нем тихо, уважительно, через материальность нити и ритм ручного труда. Для коллекции графики такой лист важен как пример современного искусства, способного соединить притчу, фольклорную память и интимную человеческую нежность без внешней сентиментальности. В нем особенно заметна связь автора с культурой внимательного, неспешного рассматривания: зритель постепенно считывает не сюжет, а состояние доверия, покоя и бережного ожидания.
Заключение

VerbArt Venice Digital Edition 2026 завершает не выставку в привычном смысле, а открывает пространство дальнейшего художественного присутствия. Эта книга задумана как форма длительного разговора: между художником и зрителем, между личной биографией и культурной памятью, между локальным опытом России и Казахстана и широким международным контекстом современного искусства.

Представленные в издании авторы различны по возрасту, художественной школе, технике и внутренней интонации. Но их объединяет главное — искусство для них не является внешним занятием, случайным увлечением или декоративным жестом. Это способ понимать мир, сохранять память, переживать время, говорить о боли и надежде, видеть в простом предмете символ, в пейзаже — судьбу, в линии — духовное движение, в цвете — состояние души.

В работах Олега Басаева предметный мир освобождается от бытовой функции и становится философской моделью реальности. Его камни, сосуды, трубки, плоды и архитектурные формы существуют в пространстве метафизической тишины, где нарушается привычная гравитация и открывается скрытая драматургия вещей. Юрий Побережный обращается к графике как к языку внутреннего созерцания: его «Хранители» говорят о незримой поддержке, о пути человека, об одиночестве, вере, искушении, памяти и нравственном выборе. Вячеслав Ли соединяет личную историю, интеллектуальную иронию, тревогу современности и фантазийную свободу живописного мышления. Его произведения становятся откликом на эпоху, в которой человек вынужден заново искать опору среди социальных, экологических и духовных потрясений.

Ольга Николаева в авторской компьютерно-цифровой технике создает мир отражений бытия, где природа, архитектура, цветы, вода, небо и фантазийные пространства напоминают о необходимости бережного взгляда на окружающий мир. Наталья Бурлакова возвращает зрителя к нанайской мифологической памяти, к ремеслу, семейной традиции, символике животных, предметов и оберегов. Ее произведения важны не только как художественные образы, но и как свидетельство живой связи с культурой коренных народов. Геннадий Комаров через пейзаж говорит о малой родине, памяти места, русской природе, уходящих деревнях, семейной истории и благодарном возвращении к земле, которая сформировала человека.

В этом многообразии складывается единая художественная карта проекта. Она показывает, что современное искусство России и Казахстана не сводится к одному направлению, стилю или модной формуле. Оно существует как пространство личных голосов, глубоких тем и самостоятельных художественных миров. Здесь рядом могут находиться метафизический натюрморт, философская графика, цифровой пейзаж, этнокультурный образ, экспрессивная аллегория и лирическая русская природа. Именно это соседство делает проект живым и убедительным.

Венецианский контекст придает книге особое значение. Венеция всегда была городом встреч — культур, языков, традиций, художественных школ и исторических эпох. VerbArt Venice Digital Edition 2026 продолжает эту идею в современном формате, превращая книгу и цифровую публикацию в самостоятельное выставочное пространство. Произведения, собранные здесь, получают возможность выйти за пределы краткого события и продолжить свое движение в культурной памяти, в поисковых системах, в библиотеках, в частных коллекциях, в профессиональном и зрительском внимании.

Эта книга — не итог, а начало дальнейшего пути. Она фиксирует важный момент: художники, представленные в проекте, уже создали собственные миры, но каждый из этих миров открыт для нового прочтения. Их произведения будут возвращаться к зрителю иначе — через время, через смену контекста, через новые взгляды и новые вопросы.

VerbArt Venice Digital Edition 2026 утверждает простую, но принципиальную мысль: искусство сохраняет человека в истории. Оно делает видимым то, что может исчезнуть из повседневной памяти, но не должно быть утрачено. Оно соединяет личное и общее, земное и символическое, национальное и универсальное. И пока художник продолжает создавать, а зритель — всматриваться, художественный диалог остается живым.
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Благодарим вас за то, что прочитали нашу книгу до конца.

Если вы хотите сотрудничать с VerbArt, приобрести эту книгу в печатном коллекционном формате, выпущенном лимитированным тиражом, или узнать больше о наших проектах, свяжитесь с нами по телефону: +7 925 008 3339 или по электронной почте: info@verbart.ru .

Мы также приглашаем художников, галереи, коллекционеров и ценителей искусства к участию в проектах VerbArt.

VerbArt издает книги по искусству, авторские монографии, каталоги выставок и специальные коллекционные издания. Наши книги представлены в международных книжных системах и магазинах, включая Amazon, Литрес, Яндекс Книги и Google Книги, что помогает художникам расширять профессиональное присутствие, сохранять информацию о своем творчестве и делать ее доступной для читателей, коллекционеров и специалистов по всему миру.
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